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Razprava magistrskega dela se začne s samo definicijo confessional art in določitvijo 
ustreznega prevoda v slovenski jezik, s tem pa tudi tekom magistrskega dela z umestitvijo 
spovedne umetnosti v slovenski prostor. Zato je tudi naslov teoretičnega dela dokaj generičen, 
saj je ta zvrst umetnosti dokaj nepoznana, vsaj po definiciji, dokler ne omenimo kot »vodilne« 
ali bolje najbolj komercialno prepoznane predstavnice Tracey Emin. Ravno zato se je v 
svojem raziskovanju rahlo ogibam in skušam predstaviti druge primere njene generacije. To 
me je vodilo v raziskovanje predhodnikov ter kje in s kom se je vse začelo še pred prebojem 
na umetniški trg. Umetniški trg pa je le komponenta v vsakdanjem življenju in se oblikuje 
glede na življenjske dejavnike, ki nam narekujejo. Če/ko posameznik (v našem primeru 
umetnik) to opazi in se ne asimilira, lahko vzame umetnostno izražanje kot orodje. Od tod v 
nalogi sledijo poglavja o t. i. različnih modelih (kolektivne) identifikacije in umetnosti kot 
oblika terapije, v nalogi pa pred zaključitvijo z lastnimi avtorskimi deli in prezentacijo 





The discussion of the master's thesis starts with the basic definition of confessional art and 
then finding an appropriate translation into the Slovene language, and thus also during the 
master's thesis, with the introduction of confessional art into the Slovenian art scene. That is 
why the title of the theoretical MA thesis is fairly generic, since this type of art is quite 
unknown, at least by definition, until we mention Tracey Emin as the "best known" or better, 
most commercially recognized representative. And that is why, in my research, I try to present 
other examples of her generation. This led me to explore the precursors and where and with 
whom everything started before the breakthrough on the art market. The art market is merely 
a component in everyday life and is shaped according to the life factors that dictate to us. If / 
when an individual (in this case an artist) sees this and does not assimilate, he can take artistic 
expression as a tool. From there the order follows chapters on different models of (collective) 
identification and art as a form of therapy. Before concluding with my own works and 
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Moja želja ni, da gledalec dojame moje delo kot vpogled v moje življenje, ampak vpogled v 
svoje in možnost vzpostavitve zvez med ljudmi. Raziskujem komunikacijsko zvezo med 
(sodobnimi) avtobiografskimi umetniki in gledalcem. Kot umetniške reference se na 
nobenega avtorja ne oprem eksplicitno, ampak njihova dela navajam kot primere v temah 
raziskovanja. Oprem se na literarno teorijo kot kritično metodologijo, da avtobiografska 
umetnost služi kot identifikacija, spomin in samospoznanje. Avtobiografsko delo kot 
pedagoški instrument za spoznavanje drugega in hkrati sebe: skozi spoznavanje avtorjevega 
življenja prideš do boljšega razumevanja sebe. Gledanje/branje avtobiografskega dela je 
relacijska izkušnja, z drugimi besedami – gledanje/branje avtobiografije sproži doživete 
izkušnje in biografijo gledalca/bralca. Na gledalčevo dojemanje takih del vplivajo njegove 
življenjske izkušnje in osebna zgodovina. Kar ljudje skrivamo, po navadi pove več kot tisto, 
kar zavestno izrazimo. V zadnjem poglavju predstavim svoje praktično magistrsko delo, 
zvočno instalacijo resničnega avdioposnetka med mano in psihoterapevtom. Moj namen je 





2.1 Definicija in umestitev v kontekst 
 
Spóved -i ž (ọ ̑) rel. obred v katoliški cerkvi, pri katerem vernik pove svoje grehe duhovniku in 
jih obžaluje z namenom dobiti odvezo: opraviti spoved; iti k spovedi in obhajilu; pripraviti se 
na spoved; povedal je vse kot pri spovedi.1 
 
Umetniško področje, ki ga obravnavam v svojem magistrskem delu, v slovenskem jeziku 
sploh (še) nima prostora. Tako sem s pomočjo mentorja dr. Tomislava Vignjevića besedno 
zvezo prevedla v spovedno umetnost. Vsi ostali prevodi, ki sva jih poskusila, so bili 
neustrezni in dvoumni: izpovedna umetnost, confession – priznanje ... Zato bom tudi naprej v 
magistrskem delu uporabljala ta izraz. 
Ko sem iskala slovarski pomen spovedne umetnosti, sem to iskala na tujem spletu, slednji 
prevod je iz tuje enciklopedije: spovedna umetnost (confessional art) je oblika sodobne 
umetnosti, ki se osredotoča na namensko razkritje sebe. Spovedna umetnost spodbuja intimno 
analizo umetnikovih, umetnikovega subjekta ali spektatorjevih zasebnih in mnogokrat 
kontroverznih izkušenj in emocij. Spovedna umetnost se je pojavila v 20. stoletju, sploh v 
Veliki Britaniji, in je tesno asociirana z avtobiografsko vizualno umetnostjo in literaturo.2  
Termin confessional art podrobno predstavi Outi Remes v doktorski disertaciji Vloga spovedi 
v poznem dvajsetem stoletju angleške umetnosti (The Role of Confession in Late Twentieth 
Century British Art), ki spovedno umetnost opisuje kot resen in konsistenten način za 
produciranje umetnosti, ki oponaša, premišljuje in preoblikuje tradicionalne načine spovedi, 
kot so jo poznali v rimskokatoliški tradiciji, avtobiografski literaturi in psihoanalizi.3 
Spovedna umetnost ima fokus na namenskem razkritju privatnega, ker to dovoljuje 
ekspresijo. Poskušala bom tudi pokazati, da je napačno branje, če sklepamo, da je spovedna 








Danes, v 21. stoletju, sploh pa zdaj, v zadnjih letih, je v popularni kulturi v ameriški 
produkciji popularna spoved. Za zelo sodoben in popularen primer dam ameriško pevko 
Beyonce in njeno izdajo zadnjega albuma Limonada (Lemonade). Gre za studijski album 
avtorskih besedil o promiskuiteti in ljubezenskih aferah njenega moža. Ljudje so album v hipu 
pograbili. V pop kulturi in show businessu gre za denar. Za novodobne zvezdnike je spoved 
(confession) zlata jama. Iz osebne situacije je naredila tržno nišo. A tudi vizualna umetnost ne 
zaostaja v tem. Po mojem mnenju ne toliko zaradi kontroverznih umetnikov kot zaradi 
današnje družbe. 
Foucault pravi, da je naša družba usmerjena v priznanja, kot nekakšen ritual za očiščenje 
naših neprimernih dejanj, vključno tistih seksualne narave. Ravno ritual priznavanja oziroma 
spovedi je tisti, ki napeljuje na to, da bi o tej stvari ne bi smeli govoriti.4 
 
2.2 Zasebno – javno je lažna opozicija 
 
»Fly on the wall« – ta pojav dominira naše osnovne potrebe v človeški psihologiji. Gledati, 
brez da bi te videli. In nič ni lažjega kot to. Vse nove medijske platforme (Facebook, 
Instagram ipd.) spodbujajo ta voajeristični pogled; moč se je prevesila z gledanega na 
gledalca in to je vse produkt 21. stoletja. Na Zahodu smo tako rekoč obsedeni s 
spovedjo/izpovedjo – resničnostna televizija, izpovedne (avto)biografije, tabloidi ... in ne 
ustavi se le pri bogatih in znanih, zanimanje pokažemo tudi za druge, le da je šokantno. Tu se 
postavi vprašanje, ali spovedna umetnost kritizira ta voajerizem ali ga spodbuja. 
V magistrskem delu poskušam gledati z več vidikov. Kljub temu da mi je spovedna umetnost 
blizu in jo razumem, bom poskušala pogledati še z druge perspektive. Spovedna umetnost bi 
lahko bila tudi direkten izid konzumerizma, neoliberalizma in trga.	Umetnostni zgodovinar 
Julian Stallabrass označi skupino angleških umetnikov Young British Artists (YBA) in 
njihovo umetnost kot teoretično lahko. Meni, da izkoriščajo to površinsko, senzacijsko 
obsesijo komercialnih medijev z nasiljem, seksom, spolno zlorabo, znanimi ljudmi in trači kot 
odgovor na recesijo na umetniškem trgu.5 »Spoved« je na Zahodu sicer direktno asociirana s 





nas spodbuja k »spovedi« v zvezi s prekrški za določitev kazni. Na to temo sem našla že 
omenjeno doktorsko disertacijo Outi Remes, na katero se bom med pisanjem večkrat oprla.6 
Remes pravi, da kakor sicer spovedna umetnost ljudi mnogokrat šokira, simultano poteši 
gledalčevo potrebo po osebnih razmerjih, stikih, ker se odzove na našo osebno nujo po 
konzumiranju, ki nam je znana iz tabloidov, resničnostne televizije in osebnih 
dokumentarcev. Paradoks spovedne umetnosti pa je, da gledalec izve več, kot si želi vedeti. 
Več kot gledalec misli, da je »varno«. Zatorej spovedna umetnost reflektira, posnema in je 
inspirirana z britansko kulturo, njenimi vrednotami in načini priznanja/spovedi. Razodene 
zvezo med umetnostjo in družbeno obsesijo z voajerizmom. Tako kot naša spovedna kultura 
se spovedna umetnost pretvarja s svojo iskrenostjo na neko temo. Zelo redko so predstavljena 
dejstva, ampak manipulira s subjektivnimi spomini. Pomembno je torej, da preizprašuje 
umetnikovo in gledalčevo pozicijo in odnos med komoditetno kulturo in visoko umetnostjo.7 
Spovedna umetnost res preizprašuje umetnikovo in gledalčevo pozicijo, saj gledalec ne stoji 
več poleg umetnika, ampak je postavljen v vlogo voajerja. Tu se postavi vprašanje, zakaj bi 
želeli biti voajerji. Težko podam odgovor, ker sem že tako šla v drugi pogled od lastnega, zato 
tu odgovora ni, se pa vsaj po mojih razmišljanjih in branjih najde v nadaljevanju magistrskega 
dela. 
Naj se še enkrat navežem na reality show. Razlika med confessional art in confessional 
entertainment – že v sami razločitvi besed – art vs. entertaiment – namen resničnostnega šova 
je zgolj zabava in privabiti čim večjo gledanost. Tukaj se pojavijo prve razlike, in sicer 
spovedna umetnost nima nobene zahteve privabiti kogarkoli, spovedna umetnost gledalca 
spodbudi k razmisleku o kulturnem procesu prejemanja, proizvajanja in konzumiranja 
priznanj ter spovedna umetnost je za gledalca vezana le na subjektovo priznanje, vendar ko je 
to uspešno, se gledalec še sam vpraša o teh priznanjih in naposled tudi o svojih ter razmišlja o 





8	 Sidonie	SMITH,	 Julia	WATSON,	Reading	Autobiography:	a	guide	 for	 interpreting	 life	narratives,	Minneapolis	
2010,	str.	68.	
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2.3 Umetnost spovedi 
	
Začelo se je s spovedno poezijo: v letu 1960 stand-up, v 70. performans, v 80. gledališče, v 
90. televizija, v novem tisočletju pa vse platforme, ki jih nudi svetovni splet.9 
Kot gledalci moramo videti večjo sliko od produkcije dela. »Confessionalism« je gibanje, ki 
je tako kot realizem, romantika, gotika. Sprva je bil močno vezan na poezijo. Tako kot gotiko, 
ki se je začela kot srednjeveška arhitektura, ki je dala podlago za neogotske zgradbe, kar je 
dalo fikcijsko podlago za novele, ki so nato inspirirale slike, gledališke igre, filme, igrače in 
zdaj to konzumiramo, tako je tudi spovedno umetnost težko pripeti na časovni trak, saj so taka 
estetska gibanja fluidna. Spovedna umetnost je izredno razdrobljena, fragmentirana in 
inkoherentna skozi čas in prostor. Je mešanica stila umetnosti in identitete. Na Zahodu 
poznamo veliko oblik spovedi. Christopher Grobe,10 avtor knjige, na katero se v magistrskem 
delu večkrat sklicujem, pa poda trditev, da je že leta 1886 Sigmund Freud s svojo pacientko 
odkril »the talking cure«. Pod hipnozo je povedala vse svoje misli, on pa je predvsem v tišini 
opazoval in poslušal. Ta metoda (minus hipnoza) bo postala sinonimna s psihoanalizo – in 
tako steber spovedi na Zahodu. Citiram: »Freud, začetnik diskurza, oče spovedi!«11 Sicer pa 
lahko datiramo začetke še mnogo prej; leta 1215 so katoliki ustvarili nov zakrament – spoved 
župniku enkrat letno – prva analiza bi lahko rekli. A lahko gremo še nazaj, k spovedim sv. 
Avguština, ki je pravil o svoji mladosti kot grešnik in o spreobrnitvi v kristjana. Avguštin je 
priznal svoje grehe in hkrati »priznal« svojo vero pred Bogom. Stoletja pred njegovim 
rojstvom je nekdo vklesal preprosto tezo v tempelj v Delfih »know thyself« in tudi ta ni bil 
prvi, lahko bi šli na začetek človeštva ... in tako naprej (ali nazaj). Če pa poskusimo začrtati 
začetek spovedi kot »umetnosti«, lahko rečemo, da bi bil malo pred 60. leti s spovedno 
poezijo. Kmalu zatem je prišel stand-up, kjer so komiki govorili o sebi – »šel sem po cesti, 
včeraj sem sprehajal psa ...«, jaz – govori o sebi in svojih pripetljajih, za katere pa ne vemo, 
ali so resnični ali ne. Joan Rivers je leta 1971 opazila, da občinstvo želi poznati svoje komike. 
Bolj kot sam nastop se je spremenilo občinstvo – želeli so več. Želeli so vedeti ne le o 
komikih, tudi o poetih, o politikih, o igralcih in novinarjih in kar so želeli, so mediji 
ponudili – začel se je proces vedne publike. Kasneje je to prišlo v politiko, spovedi so bile 







gibanja. V vsakem primeru gre za spodbuditev individuumov, da povedo svojo zgodbo – in 
tako so se tvorile skupnosti, ki so začele ukrepati – rodi se aktivizem. Rahlo smo skrenili s 
poti umetnosti, ampak spovedna umetnost ima svoje zametke v neumetniških situacijah in 
okoljih. Tudi ko o tem govorimo kot o umetnosti, ima družbeno funkcijo, zato je težko 
določiti mejo med umetnostjo in življenjem. 
Torej od spovedne poezije je pot vodila k javnim branjem avtorja poezije publiki. Že to lahko 
smatramo kot začetek performansa. Tehnologija je omogočila, da so se lahko ti nastopi 
posneli in imamo do njih dostop. Ključen postane torej »posnetek« live performansa. Glas 
pisatelja/poeta so odlepili od njegovega telesa. Snemalna tehnologija je omogočila točno to, 
dobesedno separacijo zvoka od telesa. Grobe tu opozori: kar zvok pridobi, ko je odvzet telesu, 
je utelešenje – v tekstu.12 
Poet Robert Lowell pravi, da želi, da bralec dobi pravega Roberta Lowella. Prav tako je želela 
Anne Sexton, da bi njena poezija zajela resnico. Že tu se je publika zataknila in razmišljala, če 
jim Sexton res govori resnico. Njen komentar na to v radijskem intervjuju leta 1967 je bil, da 
lahko pove več resnice kot prizna, ker lahko pove resnico in zatem reče, da je bilo vse to laž.13 
Mislim, da se publika osredotoča na napačno stvar. Kljub temu da je znana kot ena prvih 
spovednih poetov, bi bilo lahko oziroma je prav lahko vse fikcija, v kolikor mi vemo. To ne bi 
smel biti problem v tem, kar želi povedati. Ni sleparka niti ni entertainerka. Publiki je dala 
»izkušnjo«, lahko so »živeli« njeno poezijo.14 »Najprej »slišimo«, potem »poskušamo 
slišati« – najprej »vidimo«, potem »poskušamo videti«. In če je čustvo »pokazano«, je to zato, 
ker smo utonili v limbu med trudom in predajo. Dobimo vadbo, na kratko, ko gremo skozi 
premike dobro načrtovane spominske vaje.«15 Oscar Wilde, za mnoge velik strokovnjak na to 
temo, je rekel, da pri pomembnosti ni iskrenost tista, ki šteje, ampak stil. Za pravega stilista je 










2.4 »Človek je na Zahodu postal žival, ki priznava«17 
	
Če sem omenila, da Foucault18 »spoved« locira v konec 19. stoletja zaradi vzpona različnih 
metod psihoanalize, potem je prav, da tu omenim tudi Freuda; kajti Freud je tako kot Foucault 
oblikoval naše dojemanje pojma »spoved« kot produkcijo resnice. Še natančneje, psihoanaliza 
je odprla vrata bolj humanemu dostopu do spovedi, ker greh ni več kaznovan – in prav tako ni 
več greh. Značilen je že sam razvoj besede »priznanje« in pravne funkcije, ki jo je 
označevala: od »priznanja« kot jamstva položaja, identitete in veljave, ki ga nekdo daje 
drugemu, se je prešlo na »priznanje«, pri katerem nekdo spoznava svoja lastna dejanja ali 
misli. Foucault v History of sexuality ravno tako meni, da je priznanje ključno na poti do 
resnice. Zahodni svet je zasnoval priznanje kot ključni ritual za produkcijo resnice. Priznanje 
ima na Zahodu pomembno vlogo v sodnem sistemu, v medicini, v pedagogiki, družini in 
drugih razmerjih. Za Foucaulta priznanje ustvarja močno zvezo moči. Moč je razdeljena med 
priznavalcem in poslušalcem, med obtoženim in tožilcem, med duhovnikom in spovednikom, 
med analitikom in pacientom – torej med tistim, ki dominira (spovednik), in tistim, ki je 
dominiran (zaupnik). 
Čeprav je spovedna umetnost po navadi predstavljena v dokumentacijski obliki, njen glavni 
interes ni spoved sama, ampak raziskuje spovedno situacijo in elemente, ki vplivajo na 
gledalčevo percepcijo. Spovedni subjekt je pripovedovalec. Spovedniki lahko ustvarijo novo, 
začasno identiteto za pot iz vsakdana. Gledalec želi razumeti spoved s primerjanjem in 
kontrastiranjem omenjenih informacij. Spovedna umetnost je velikokrat unikatna in 
subjektivna izkušnja, odvisna od gledalca. 
Termin izhaja iz religije in v zahodni civilizaciji ga enačimo s katoliško vero, kjer spovednik 
vstopi v spovednico in izpove svoje grehe in odkoraka ven oproščen. V poznem 20. stoletju 
pa je spoved dobila svojo funkcijo v zabavni industriji, tabloidih, avtobiografskih knjigah, z 
resničnostnimi oddajami in kasneje dostop do internetnih vsebin, ki izpolnijo potrebo po 
voajerizmu. Med drugo literaturo, ki prispeva k spovedi, priznanju, izpovedi ..., torej Barthes, 
Freud in še kdo, pa se najbolj poglobi v to Foucault, in sicer v knjigi Zgodovina seksualnosti, 
v prvem delu. Čeprav je osrednja tema knjige seksualnost ali spolnost, sem med branjem 
večkrat dobila občutek, da bi lahko v današnjem času samo zamenjal besedo spolnost v knjigi 





odprto, tema kot taka ni več prepovedana. Ne moremo pa enako reči za psihične težave. Že 
lastno opažanje kaže na porast psihičnih problemov, večkrat pa sem že prebrala o statističnih 
raziskavah porasta depresije in paničnih napadov ter tesnobe. Da pa je številka zelo visoka, 
alarmantna v Ameriki, sploh že v mladih letih, kaže na anomalije v sodobni družbi. O tem več 
v naslednjem poglavju. 
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3 RELACIJSKA IDENTIFIKACIJA 
	
3.1 Kolektivna identifikacija in skupna izkušnja 
	
Obstajajo raziskave in v članku v Guardianu povezave do njih, da je danes več depresije in 
anksioznosti. Govorimo o zadnjih osemdesetih letih do danes. Živimo v času, ko je nagrajena 
nenehna preokupacija in prositi za pomoč je znak šibkosti in pokazatelj, da ti je spodletelo. 
Pokazati, da si ranljiv v tem svetu, bo vplivalo na zaposljivost in odnose. Sociologinja Jean 
Twenge pravi, da moderno življenje ni dobro za mentalno zdravje.19 Naša družba je 
narcisoidna, usmerjena samo v zunanjost ter promoviranje in reklamiranje zdravega načina 
življenja in dodatkov zaradi zunanjega izgleda in ne psihičnega zdravja. Vsi aspekti 
mentalitete se spreminjajo na bolje, so bolj odprti, le empatija in čustva ne in moje praktično 
delo je komentar na to. 
Če si posameznik postavlja vprašanje o smotrnosti družbe, ali ni to znak, da je družba slabo 
poenoten skupek sredstev in to prav zato, ker manjka smoter, s katerim bi se identificirala 
kolektivna dejavnost, ki jo dopušča struktura. »Nobena družba,« pravi Levi-Strauss, »ni v 
celoti dobra, toda nobena tudi ni absolutno slaba; vse dajejo svojim članom določene 
prednosti, upoštevaje pri tem preostanek krivičnosti, katerega teža je videti približno 
konstantna in ki morda ustreza specifični inerciji, ki se na ravni družbenega življenja 
zoperstavlja prizadevanjem po organizaciji«.20 
Freud v svojih metapsiholoških spisih pravi, da izvora psihičnega obolenja ne moremo 
lokalizirati na kemične procese. V prvem delu knjige Normalno in patološko avtor Georges 
Canguilhem definira pojma normalno – fiziološko in patološko z medicinskega in 
znanstvenega vidika. V drugem delu knjige pa ta dva pojma predstavi s strani sodobne 
psihiatrije. Zlasti v Franciji so Ch. Blondel, D. Lagache in E. Minkowski prispevali k 
definiciji občega bistva bolezenskega ali nenormalnega psihičnega stanja in njegovih odnosov 
z normalnim. Blondel je v La conscience morbide opisal primere duševnih motenj, zaradi 
katerih so bili bolniki videti nerazumljivi tako drugim kot samim sebi in je zdravnik dejansko 
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dobil vtis, da ima opraviti z drugačno strukturo duševnosti. Razloge za to je iskal v bolnikovi 
nezmožnosti, da bi v pojme vsakdanjega jezika prenesel vsebino svojih običajnih občutkov. 
Zdravnik ne more doumeti bolnikovega doživljajskega izkustva iz njegovega pripovedovanja. 
Tisto, kar bolniki izražajo v običajnih pojmih, namreč ni neposredno njihova izkušnja, temveč 
njihova interpretacija neke izkušnje, za katero pa nimajo ustreznih pojmov.21 Tako je tudi 
moje praktično delo lastna interpretacija doživljanja, ki se mi ne zdi normalno. Ey, ki 
odobrava nazore Minkowskega, pravi: »Normalno ni povprečje, korelativno socialnemu 
konceptu, ni sodba o realnosti, marveč vrednostna sodba, mejni pojem, ki definira maksimum 
psihične zmogljivosti kakega bitja. Zgornje meje normalnega ni.«22 Littrejev in Robinov 
Dictionnaire de medicine opredeljuje normalno takole: normalno (normalis, od norma, 
pravilo), kar je v skladu s pravilom, pravilno. Lalandov Vocabulaire technique et critique de 
la philosophie je bolj ekspliciten: »Normalno je tisto, kar se ne nagiba ne na desno ne na levo, 
torej tisto, kar je prav v sredini, kajti v etimološkem smislu norma označuje ogelnik; od tod 
sta izpeljana dva pomena: normalno je tisto, kar je tako, kot mora biti; normalno je v najbolj 
običajnem pomenu besede tisto, kar srečamo v večini primerov določene vrste, ali tisto, kar 
predstavlja bodisi povprečje bodisi mersko enoto (module) kakšne merljive značilnosti.«23 
»Človek se počuti pri dobrem zdravju, tj. zdrav nasploh, le kadar se počuti več kot normalen – 
torej prilagojen okolju in njegovim zahtevam – namreč normativen, sposoben slediti novim 
normam življenja.«24 »Zakaj se človek v svojem lastnem okolju in s svojimi lastnimi organi 
počuti enkrat normalno, drugič nenormalno, lahko dobro razumemo samo, če vemo, kako se 
človekova organska vitalnost širi v tehnično prilagodljivost (plasticite) in težnjo po 
obvladovanju okolja.«25 
Toda sam izraz normalno je prišel v pogovorni jezik in se v njem udomačil iz posebnih 
besednjakov dveh institucij, namreč pedagoške in zdravstvene, katerih reformi sta bili, vsaj v 
Franciji, sočasno pod vplivom istega vzroka, francoske revolucije. Normalno je izraz, s 
katerim je 19. stoletje označevalo tako prototip šole kot tudi stanje zdravega organizma.26 
Razlog, da sem šla v zadnjih odstavkih v morda bolj medicinske vode z iskanjem 
medicinskega izrazoslovja, je prav tako relevanten, kot ko sem opisovala in locirala začetek 









spovedi – ki naj bi bila kot očiščenje mentalne nesnage –, sem se v zadnjih odstavkih morala 
osredotočiti in predstaviti razlog za spoved – ki jo ljudje stereotipno povezujejo s psihičnimi 
problemi –, in zato sem morala (na kratko) v ozadje tega stereotipa, ker govorim o razkritju 
sebe, neznanim osebam, ki imajo lahko drugačne poglede in percepcije na zasebnost in 
intimo. Bodo potemtakem »normalni« razumeli osebni pomen dela? Veliko umetnikov 
spovedne umetnosti cilja na t. i. empatično gledanje po Jill Bennett; zmožnost gledanja in 
dojemanja, ki umesti empatijo v center odzivanja na travmatično sceno. Kot etična in 
politična forma opazovanja empatično gledanje omogoči čutiti drugo osebo in z njo 
sočustvovati, hkrati pa sebe umestiti v videno kot priča.27 Richard Billingham želi s svojo 
serijo fotografij Ray je šala (Ray's a Laugh) zgraditi zveze skozi empatijo in tako bi lažje 
razumeli tiste, ki jih sicer ne bi niti poskušali.28 
 
3.2 Umetnost kot življenje 
	
»So, too, across the arts: when artists put real-world intimacies in play, they help us hear the 
unspoken rules of confession – help us see the hidden architecture of the self. They reveal the 
art in our most »artless« acts.« 29 
 
 »Kar me spreleti, je dejstvo, da je v naši družbi umetnost postala nekaj, vezano samo na 
objekte in ne na posameznika ali na življenje. Da je umetnost nekaj, kar je specializirano ali 
izvršeno samo s strani ekspertov, ki so umetniki. Ampak, ali ne bi moglo življenje vsakega 
postati umetnost? Zakaj bi bila luč ali hiša umetniški objekt, ne pa življenje?«30 Foucaulta je 
kasneje v življenju zaneslo v razmišljanje o »umetnosti sebe«, po korakih Nietzcheja, ki je to 
imenoval »estetika eksistence«. S tem je mislil na set eksperimentalnih in kreativnih procesov 
in tehnik, s katerimi se individuum spremeni v umetniško delo. Za Nietzscheja je bil najboljši 
primer tega glasbenik – figura samotransformacije, čeprav je govoril tudi o filozofu – 








hkrati istočasno podvomi o funkciji avtorja. Namen estetike eksistence ni v predstavitvi neke 
celote (obstoj kot umetniški artefakt), ampak redna avtorefleksija in delanje na sebi. 
Oblečena v obleko, kot da gre na maturantski ples, Linda Montano izvaja performans pred Art 
Institut v San Franciscu maja leta 1973, in sicer v obleki na športni napravi za tek. Na nogah 
ima mokasine, pod obleko pa hlače. V žgočem soncu je ne motijo le plasti oblačil in pogledi 
ljudi, ampak tudi žareča svetilka, ki ji sveti naravnost v obraz. Med hojo govori v mikrofon. 
Govori o svoji življenjski zgodbi, spoveduje se. Celoten performans je trajal tri ure. Toliko je 
potrebovala, da je opisala svoje celotno življenje od rojstva do tedanjega dne. Ko je končala 
zgodbo, je končala s hojo. Kljub vsem naštetim naporom je zgodbo dokončala. Osem let 
kasneje je delu dala ime Zgodba mojega življenja (The Story of My Life) in povedala razlog 
za nastanek dela: želela je iti tako globoko vase, da bi lahko šla iz sebe. Vedela je, da je bilo le 
vprašanje časa, kdaj se bo to zgodilo. Samo delo je produciralo fizično evforijo in kot rezultat 
ni mogla nehati hoditi po tem, ko se je delo končalo, ker so bile noge programirane, da se ne 
nehajo premikati. Njeno telo je dobilo svoj um.31 To delo ima pridih vzhodnjaškega 
spiritualizma in zahodnjaškega sadomazohizma – agresivna moč, ki po Foucaultu leži v srčiki 
vsake spovedi na Zahodu. Montano je želela iti iz sebe in ne le, da je zgodbo dala ven iz sebe, 
tudi izkoristila jo je. Morda zato ni imela vnaprej napisanega scenarija, nima niti 
dokumentacije performansa. Ko se je vodila skozi narativ, je bilo bistveno govorjenje, ne 
pripoved. Iskala je resnico v svetu na način, da je začela pri sebi. Seveda ni mogla in tudi jaz 
ne morem pričakovati, da bodo padle vse maske. Nosila je svojo masko. Namesto, da se je 
pretvarjala, da je dosegla iskrenost, ki ne potrebuje stila, je poiskala stil, ki ga njena iskrenost 
potrebuje.32 Razlog, da sem omenila to njeno delo, je, da tako kot pri njenem delu ni 








Omeniti moram še eno delo Montane, ker prav tako vidim majhno podobnost s svojim 
praktičnim magistrskim delom. Njeno delo z naslovom Govoriti o seksu pod hipnozo (Talking 
About Sex Under Hypnosis) iz leta 1975 je zelo direktno in da necenzuriran vstop. Najela je 
hipnoterapevta, ki jo je dal v trans in ji nato zastavil serijo vprašanj o njenih pogledih na seks. 
Vstopila je v trans, a ne pred občinstvom, ampak sama pred kamero. Občinstvo je videlo le 
video. Ob gledanju videa je občinstvo čutilo negotovo razdaljo do njenih spovedi in če video 
sam ni opravil te naloge, je Montano poskrbela, da jo bo pozicija v galeriji. V galeriji, kjer se 
je predvajal video, je bila prisotna tudi sama, ampak v kostumu, igrala je vlogo. Tudi na stene 
galerije je obesila dvanajst fotografij sebe »kot različni ljudje«. Občinstvo je dobilo vpogled v 
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njeno pravo identiteto v prostoru s »preoblekami«. V istem letu je delo ponovila v malo 
drugačni obliki, Hipnoza, sanje, spanje (Hypnosis, Dream, Sleep). Tokrat je hipnozo izvedla 
v galerijskem prostoru pred občinstvom. Ali gre verjeti hipnozi ali ne, je bistvo jasno: tudi 








Francoska umetnica Sophie Calle je stotim ženskam dala ljubezensko pismo, pravzaprav 
elektronsko sporočilo bivšega fanta o tem, da jo zapušča. Nazaj je dobila zelo različne 
interpretacije, kot so si različne te osebe. Med njimi so bile lektorice, psihologinje in pa samo 
ženske, ki so si po svoje prevedle pismo. Drugo delo te avtorice je bolj radikalno in intimno. 




Leta 1996 Bourriaud34 uvede pojem relacijska estetika za izbrane umetniške prakse 90. let, 
tiste z navezavo kuratorja in umetnika. Veliko jih je zasnoval tudi sam, med njimi in z 
relacijsko estetiko najbolj znan njegov primer umetnika Rirkrita Tiravanije ter drugih 
umetnikov, kot je Douglas Gordon. Tu sploh ni govora o romantični predstavi 
introvertiranega umetnika, zaprtega v svojem ateljeju, ki čaka na obisk kuratorja, ki ga bo 
opazil. Umetnik je družbeni opazovalec. Bistvo, kot ga vidi Bourriaud, je v medčloveških 
odnosih, umetnost kot življenje. Poudarek je na procesu dela in ne estetiziran objekt. Čas 




Bishop35 se s tem ne strinja in se direktno odzove z Antagonism and Relational Aesthetics. 
Kot referenco je navedla umetnika Thomasa Hirschhorna in Santiaga Sierro, ki delata zveze 
med ljudmi skozi svoja dela, ki dajejo občutek nelagodnosti, raje kot skupine ljudi v relacijski 
umetnosti. Sierra v Kunst-Werke v Berlinu postavi serijo škatel kot prikaz begunske 
problematike iskanja azila v Nemčiji. Ustvari se antagonistična zveza med delom in 
gledalcem skozi nelagodno zvezo med njimi in begunci. To opozori na večje socialne in 
politične probleme skozi konfrontacijo publike. Torej nasprotno kot idealizirana in urejena 
zveza, ki jo ponuja relacijska estetika. Sierrovo delo bolje izvede, kako opozoriti na probleme, 
ker nudi kritično antagonistično interakcijo, ne kot Tiravanija, kosilo za specifično publiko. 
Bourriaud ima rad dialoge, družabne dogodke za povezovanje skupin, performativnost, bolj 
kot modernistične objekte in individualizem. Tisti najhujši kritiki relacijske estetike so tisti 
»nazaj k slikanju lepega«. Bourriaud meni, da so novi relacijski modeli odzivi na socialno 
alienacijo. Tu ne gre za to, da bi umetniki skušali spremeniti svet, ampak sprejmejo dano in 
skušajo sprejeti svet v boljši obliki. Razumem Bourriauda v njegovem hedonističnem smislu, 
ampak kdo konzumira relacijsko estetiko. Kulturna elita, »culture vultures«, ki hodijo na 
bienale in podobno. Želim reči, da ne pride zares do ljudi. Nenapisano gre za specifične, 
interne dogodke. Tu so socialne separacije in selekcija v umetniškem sistemu – sploh če 
pomislim, da bi bili taki dogodki praksa v našem majhnem slovenskem umetniškem prostoru. 
Cilj naj bi bil narediti družabne okoliščine, gledalčeva izkušnja postane umetnost. Veliko 
tega, kar je Ranciere napisal v knjigi Emancipirani gledalec, sovpada z idejami sodobne 
umetnosti – konec divizije med umetnostjo in življenjem. On se zavzema za aktivno vlogo 
gledalca, položaj gledalca je pomemben. Gledalec naj bi bil neveden, torej pasiven – a to ni 
res. Gledalec gleda, zaznava, razmišlja o lastnih izkušnjah. Avtobiografska umetnost 
konstituira gledalca skozi afekt in racionalnost v smislu, ki je soroden, vendar drugačen od 
relacijske estetike.36 Strinjam se z njegovo trditvijo, da je odvisno od gledalca in njegovih 
situacij, kako bo dojel spovedno delo. Afekt je pomembna sila, ki stoji za grajenjem 
skupnosti, ker omogoča določenim skupinam ustvarjati nove vezi ali pa se od njih 
distancirati – na podlagi močnih občutij in emocij – in da se definirajo proti tistim, ki sicer 
nimajo enakih vrednot.37 Umetniški projekti, tipično najdeni v relacijski estetiki, so po navadi 






besedami, v smislu etičnega preobrata se umetnost oddaljuje od estetike in bliža k »skupnemu 
dobremu«.38 Spovedna umetnost in socialno kulturni vplivi, ki privedejo do produkcije. 
Bourriaud pride blizu, ker da potencial za socialno druženje, a spodleti zaradi nenapisane 
internosti dogodka. Ali lahko to spremeni družbene meje in nastane nova socialna sfera? 
Preteklost bremeni sedanjost, vendar gre v relacijski estetiki za aktivnost gledalca in to v 
bistvu naredi umetniško delo. To pa je (samo)spoznanje. Ni za informiranje moje biografije, 
ampak konekcija gledalcev s svojimi biografijami. Avtobigrafija – si sam, ampak povezan z 
gledalci. 
 
3.3 Kultura narcizma 
	
Postavi se vprašanje, čez katero mejo je spoved več kot narcisoidno govorjenje o sebi in je v 
bistvu transgresiven vir komunikacije in identifikacije za gledalca. 
Ko se narcis zazre v ogledalu – zagleda drugega. Tako v literaturi kot v vizualni umetnosti ne 
bi rekla, da je »govorjenje« o sebi narcisoidno razgibavanje – »me, myself and I«. Med 
avtorjem in gledalcem, bralcem, se ustvari neka vez – bralec postane tvoj partner v zločinu.39 
Tako kot ima branje možnost ustvariti vez med bralcem in pisateljem, ima vizualna umetnost 
kapaciteto konstituirati skupnost med gledalcem, subjektom in avtorjem. Fotografije Larryja 
Clarka in Nan Goldin ilustrirajo načine, kako zgraditi skupnost skozi skupne interese in skozi 
občutek, da nisi sam v svoji izkušnji. Ta kolektivna identifikacija in skupna izkušnja so stebri 
skupnosti.40 
Ob gledanju omenjenih del umetnikov imajo ta dela potencial razviti identifikacijo in 
afektivno vključenost. Kadarkoli pa je možnost nekega pojava, vedno obstaja tudi nasprotni 
pojav. V našem primeru gre za dezidentifikacijo. Dezidentifikacija je kolaps ali neuspeli 
poskus identifikacije in ta je ravno tako pomembna v interpretacijskem procesu dojemanja 
dela. Dezidentifikacija je pol med mano in drugim (v tem smislu med umetnikom, gledalcem 








statusa, starosti, morda spola, geografskih mej, religije, prepričanj itd. V tem primeru 
dezidentifikacija igra pomembno vlogo v času, še preden bo gledalec sploh videl delo.41 
Morda je ravno to najpomembnejši del: da skozi dezidentifikacijo uvidimo razlike, ki pa naj 
nas ne oddaljijo in segregirajo, ampak služijo kot pot k spoznavanju sebe v relaciji do drugih 




Umetniki, obravnavani v magistrskem delu, niso naključno izbrani, temveč vidim med njimi 
vzporednice. Opazila sem, da gre v večini za ženske umetnice. Ženske, ki so preizpraševale 
svojo ženskost in izražale svoja zasebna občutja in dogodke. Za kaj gre? Bi lahko imela 
feministična revolucija v sedemdesetih vpliv na sodobne umetnice spovedne umetnosti? In če, 
moramo izvzeti Frido Kahlo, ki jo mnogi uvrščajo v spovedno umetnost, ker je svojo 
umetnost ustvarjala desetletja pred revolucijo.42 
Feministično umetniško gibanje leta 1970 je bilo ključno za premikanje kulturnih in 
socioloških sumov ženske vloge in zmožnosti. To gibanje je imelo velik vpliv na svet 
umetnosti.  
»Včasih sem mislila, da sem najbolj čudna oseba na svetu, ampak potem sem pomislila, da je 
toliko oseb na svetu, da mora zagotovo biti nekdo tak kot jaz, ki se počuti bizarno in poln 
napak, točno tako, kot se počutim jaz. Predstavljala sem si jo in si predstavljala, da ona misli 
o meni. No, upam, da če si tam nekje in bereš to in veš, ja, je res, jaz sem tu in sem čudna 
prav tako kot ti.«43 Frida Kahlo  
Duhovniki, kot tudi drugi poklici so bili moška domena in te umetnice so dale svojo izjavo v 
javnost in ne med štiri stene spovednice, za eno od katerih sedi moški duhovnik in ti po 
kesanju odpusti grehe. Šle so iz spovednice v javnost in svoja dejanja delile, ker nihče ni sam 








vloga moči je zamenjana. Zasebno je postalo javno. Moje mnenje je, da je v tem katarza in pa 
politično sporočilo. 
Skozi pregled literature v iskanju začetka spovedne umetnosti si avtorji niso povsem enotni. 
Nekateri za prababico spovedne umetnosti označujejo Louise Bourgeois, nekateri šele Tracey 
Emin – s tem se ne strinjam, je pa morda najbolj komercialno znana umetnica te smeri, nekaj 
avtorjev pa na prvo mesto postavi že Frido Kahlo. Če se še sama opredelim glede na to, da ni 
enotnega odgovora, se bom umestila v neko sredinsko mnenje. Menim, da ne moremo reči, da 
je Kahlo začetnica te smeri, ker se sama smer kot že bolj uveljavljen termin in gibanje začne v 
poznem 20. stoletju. Frida je slikala avtoportrete, ki so več kot le reprezentacija sebe, lahko ji 






Frida je v svojih delih razkrila sebe. Slikala je svoja počutja, svoja mnenja in svoje dogodke. 
Njene slike beremo kot dnevnik. Ko sem si bolj podrobno ogledovala njena dela, sem 
pomislila, kaj slika. Njena dela so kot selfiji; vidimo njen stil oblačenja, ki nam pove veliko o 
njej kot osebi, kako se sama dojema in kako se ne podreja patriarhalnim konstruktom. Čeprav 
njeno življenje ni skrivnost, že iz njenih slik izvemo veliko. Vidimo, da je imela splav in to 
pokaže vsem; brez olepšav. Surov in slikovit portret njenega splava, ki je bila tedaj tabu tema, 
je bila po mojem mnenju katarza za Frido in klic ženskam, da v tem niso same. Enako je 
naredila Emin in doživela veliko zgražanj s strani prolife aktivistov. Omeniti moram tudi Nan 
Goldin.44 Ameriška umetnica je z domačim fotoaparatom beležila življenje post-punk, gej, z 
drogo in alkoholom zastrupljeno subkulturo New Yorka, s katero se je identificirala. Sama 
kakovost fotografij ni »na nivoju«, ampak menim, da ravno ta surov, neolepšan, neučen stil 
fotografije s slabo svetlobo, preveliko flasha daje fotografijam moč, da še bolj doživimo to 
sceno. Kljub temu vidimo njen občutek za kompozicijo in ko govorim o kompoziciji – torej 
nečem premišljenem –, bi tu dala prav primer Nan in Brian v postelji (Nan and Brian in bed). 
On sedi na robu postelje, ona zre vanj. Videti je, da ima ona pasivno vlogo, ker žalostno leži v 
postelji in opazuje partnerja, a v resnici je uporabila samosprožilec za nastanek posnetka. 
Njene fotografije naj bi bile posnetki resničnega življenja, takega, kot je, in njun odnos je bil 
tega leta, ko je bila ta fotografija posneta, tak, kot prikazuje slika – on dominanten in hladen 
do nje, vendar fotografija sama je zrežirana. V spovedni umetnosti velikokrat prihaja do 
konfliktov o avtentičnosti. Včasih ne moreš ujeti točno tega, kar se zares dogaja, in to 
uprizoriš. To ne pomeni, da je manj resnično. Njeno, verjetno najbolj znano delo Nan en 
mesec po pretepu (Nan one month after being battered) govori o nasilju (v družini). Prisotno 
je, odkar obstajamo, ženske pa še vedno ne upajo o tem spregovoriti. Zato je spregovorila Nan 
in jim dala moč ali pa vsaj upanje. Lahko bi rekli, da je svoj »osebni problem« naredila javen, 














4 UMETNOST – PRIPOVED, NOROST ALI DOLŽNOST 
	
»Slika, ki se je otresla modrosti in poduka, po katerih se je ravnala, se je začela vrteti okoli 
lastne norosti.«45 
Izbrane sodobne umetnike bi v 15. stoletju hitro označili za norce. Še danes veliko ljudi ne 
razume na primer Marine Abramović in jo označujejo za noro; verjetno bi jo v 15. stoletju 
linčali in omenjena bi bila v Foucaultovi knjigi Zgodovina norosti v času klasicizma. Kdaj so 
norost definirali kot problem – Foucault umesti v zgodovinski časovni trak. Zanima ga, zakaj 
določene ljudi označijo za nore in zakaj jih lahko zdravijo le določene institucije. V omenjeni 
knjigi pove, od kod in kdaj izvor norosti in kakšen vpliv ima to na sodobnost. Zgodovino 
uporablja za diagnozo sedanjosti. Tu se ne opre le na zgodovinska in znanstvena dejstva, 
ampak si pomaga z umetnostjo in kako so na podlagi te definirali in umeščali norost v 
določene družbene skupine. Prvo poglavje ima naslov Stultifera Navis – Ladja norcev. Veliko 
del obstaja na to temo, ki pa ni le alegorija, temveč črpa iz realnega dogodka. V knjigi se 
opira na umetnost in ne na umetnika. Ne zanima ga on, ampak njegova slika – kako slika 
naslovi določen problem ali situacijo. Na koncu knjige vseeno omeni tudi umetnike kot 
subjekte, zlasti se sklicuje na Francisca Goyo in veliko njegovih del, na poeta Antoinea 
Artauda in Vincenta Van Gogha. Kako so oni prikazovali razne oblike »norosti«.46 Kljub 
temu da mi to pomaga pri magistrskem delu, pa vseeno ne morem mimo vprašanja, ali je 
norost dovoljena oziroma tolerirana le v umetnosti. Vsaj tako se zdi. V knjigi Emancipirani 
gledalec Ranciere razloži, kako skupnosti definirajo svoj obstoj in svoje politične ideale skozi 
eksperimentalno logiko deljene senzacije. Kot sem že omenila, je začetek oziroma nastanek 
spovedne umetnosti težko izsledljiv, ker tudi težko strogo omejimo, kaj je spovedna umetnost 
in kaj ne. Morda bom tu zavila malce po svoje, ko rečem, da bi za predhodnika, poudarek na 
predhodnik, ne začetnik, omenila Josepha Beuysa. Med letoma 1950 in 1980 je Beuys 
pojasnjeval, kako ima umetnost seme v osebni izkušnji, hkrati pa naslavlja univerzalne 
umetniške, politične in socialne ideje. Njegova dela kažejo na novo ero, kjer je umetnost 
postala politično in socialno angažirana. Beuys je brisal meje med umetnostjo in življenjem, 
med dejstvom in fikcijo s tem, ko je verjel, da kar nekdo dojema kot »realno«, šteje več v 
smislu akcije, političnega obnašanja ali osebne kreativnosti kot katera koli definicija realnosti, 





»The experimental artist today in the un-artist. Not the anti-artist but the artist emptied of art. 
The un-artist makes no real art but does what I've called lifelike art, art that reminds us mainly 
of the rest of our lives... How different this is from 'artlike artists', whose art resembles other 
art.« Allan Kaprow47 
 
Razstava vizualnih umetnikov iz Kanade z naslovom Nekatere stvari trajajo dolgo (Some 
things last a long time);48  
Po lastni presoji/preferencah sem izbrala avtorje z razstave. Razstava prikaže izbrane avtorje 
in kako so se oni spopadli s temo avtobiografije v različnih medijih v obdobju zadnjih 
štiridesetih let. Avtorji se poleg samoraziskovanja in spovedi dotaknejo tudi tem, kot so 
feminizem, spol in politika. Poleg avtorjev starejše generacije sta tudi dva sodobna in tu se 
vidi še vedno isto zanimanje za lastni narativ; 
delo Colina Campbella Resnično/Napačno (True/False) iz leta 1972 je serija šestnajstih 
povedi, dejstev, ki jih umetnik pove, in po kratkem premoru med vsako izjavo sledi beseda 
true/false. Gre za spoved avtorja, ki v gledalcu vzbudi dvom. Še več, gledalec, ki je v vlogi 
sodnika in ne ve, ali je povedana trditev resnična ali ne, se poveže z lastnimi izkušnjami. 
Podobno umetnik Peter Kingstone to naredi s štiristo lažmi in eno resnico; gre za video, a ga 
lahko le beremo. Že to je prvi paradoks, saj smo ljudje navajeni, da je video za gledanje. Gre 
za odsotnost tako vizualnih kot zvočnih podob in še odsotnost avtorja. Beremo izjave in ne 
vemo, kdo je ta človek. Tako smo postavljeni v še težjo nalogo izluščiti eno samo resnično 
izjavo v štiristo lažeh, saj avtorja sploh ne poznamo. A tudi, če bi ga lahko gledali, to nima 
nobene povezave z njegovimi izjavami. Video Lise Steele Gola z brazgotinami in napakami 
(Birthday Suit with Scars and Defects) iz leta 1974 je v Kanadi prepoznan kot eno prvih 
feminističnih del. Steele kameri pokaže vse svoje brazgotine in zraven opiše, kje in kako jih je 
dobila. Gledalec tako pomisli na svoje brazgotine in spomine na njih. Serija fotografij 
Dominion Street avtorja Jareta Belliveauja je posneta periodno med letoma 2003 in 2008. 
Ujeti so trenutki materine bolezni raka in zdravljenja s kemoterapijo vse do njene smrti. Avtor 
je to dokumentiral zaradi lastne nemoči in poskušanja razumeti to bolezen in se z njo 







izkušnjo. Nobena interpretacija torej ni napačna ali izključena, kajti vsak gledalec jo doživi po 
svoje. Gledati avtobiografska dela je relacijska izkušnja. Spremeni naše mentalno okolje.49 
V več člankih sem opazila izjavo, da je Louise Bourgeois »prababica« Tracey Emin. Razprav, 
kje in s katerim umetnikom je pravzaprav začetek spovedne umetnosti, je veliko. Morda prav 
zaradi njenega simbolizma ne priznavajo njene umetnosti kot spovedne. Veliko ljudi, če ne 
razbere simbolizma, ne more razumeti, kakšna je pravzaprav tematika njenih del in je zato ne 
uvrščajo kot predhodnico Emin. Če smo navajeni, da nam umetniki, ki delajo spovedno 
umetnost, vse servirajo tako, da nimamo izbire umakniti pogleda in so pred nami surovi kosi, 
je pri Bourgeois vse (bilo) zavito v tančico (bilo v oklepaju zato, ker so po njeni smrti na 
njenem domu odkrili škatle s pismi in skicami o njeni depresiji in freudovski psihoanalizi. Ti 
so razstavljeni v muzeju Freud Museum). Umetnostni zgodovinarji trdijo, da je ravno to lahko 
v pomoč pri dojemanju njene umetnosti, in še več, so direktne povezave k njenemu 
kreativnemu procesu – veliko njenih del se nanaša na očeta, v pismih lahko jasno vidimo 
ozadje te zgodbe. Rada pa je tudi delala (melanholične) sezname: seznam vseh svojih 
neuspehov – neuspela sem kot žena, kot ženska, kot hostesa, kot umetnica, kot podjetnica ... 
Naredila je seznam sedmih lahkih načinov, kako narediti samomor, naštela je seznam vseh 
svojih strahov: strah pred tišino, temo, pred padcem, insomnio, praznino ... Njeni občutki 
glede analize: analiza je služba, je past, privilegij, komoditeta, dolžnost, šala ... Mnogo njenih 
pisarij je pravzaprav neke vrste poezija, ki je napisana v različnih pozicijah, kot izgledajo 
njena dela (mreže ...): ne tvegaj preveč, ne skrivaj preveč, ne zapostavljaj preveč ... Bourgeois 
je svojo umetnost dojemala kot »vzporednico na njeno psihoanalizo«, ki dovoli privilegiran in 
unikaten dostop do njene psihoanalize. A tudi ta ji bojda ni pomagala. Vprašanje, ali je torej 











4.1 Relacijski modeli identifikacije 
	
Avtobiografija je metoda, ki opisuje pristop, pri katerem posameznik služi kot objekt in 
inštrument za ekspresijo določenih percepcij, interpretacij in refleksij.51 
Knjiga Sidonie Smith in Julie Watson Reading Autobiography: A Guide for Interpreting Life 
Narratives opredeljuje med življenjskim pisanjem, življenjsko pripovedjo in avtobiografijo. 
Vidita tudi razliko med avtobiografijo in spovedno umetnostjo, in sicer četudi se oba pojma 
opirata na lastno referenčnost, spovedna umetnost obljublja povedati več. Spoved je ustni ali 
pisni narativ, naslovljen na sogovornika, ki posluša (sodi) in ima moč odpuščati. Originalno je 
bila spoved stvar med Bogom in spovednikom. Po Avguštinovi pripovedi je bila to stvar med 





V več smislih bi lahko rekli, da je Avtobiografija Benjamina Franklina prvi prototip žanra 
avtobiografije, kot jo poznamo danes. Franklin je sicer zanikal, da je to avtobiografija, marveč 
memoir, vendar je urednik po njegovi smrti to predstavil kot avtobiografijo. Kakorkoli pa 
temu rečemo, naj bo avtobiografija ali memoir, tu ni v ospredju skrb zase. Franklin v knjigi 
obuja spomine, piše o svojem življenju, uspehu z malo napakami ..., skratka prej bi rekli, da je 
to »pripomoček« za druge, ali bolje »skrb za druge«, ne pa »skrb zase«. Knjige ni pisal, da bi 
razumel svoja dejanja in svoje življenje, bolj kot narativ za posnemanje.53 Avtobiografije so 
namenjene bralcu, ne pisatelju. Namen avtobiografije je podoživljanje preživetega oziroma 
vsaj poskus podoživetja, ne pa želja po spreminjanju doživetega. Avtobiografija in 
avtoportret – si subjekt in objekt hkrati. 
Grško auto (jaz), bio (življenje), graf (pisati) – avtobiografijo kot žanr povezujemo predvsem 
z literarnimi deli, čeprav ima vlogo tudi v vizualni umetnosti. Novodobni umetniki si 
velikokrat izposojajo iz lastnega življenja, da naslovijo socialne ali politične teme in probleme 
ali pa le oblikujejo in vzpostavljajo nove zveze med ljudmi. Avtobiografija je lahko torej 
podoživetje lastnih izkušenj ali pa relacijsko gledanje. V primeru relacijskega gledanja avtor 
doživi očiščenje, gledalec pa se s tem poveže z njim prek svojih življenjskih zgodb, ki mu jih 
delo vzbudi. V sodobni umetnosti je postala relacijska estetika kulturni trend. Rirkrit 
Tiravanija, umetnik, ki kuha v različnih kulturnih ustanovah, prek kuhe povezuje ljudi v 
vnaprej nedoločene situacije, ki se dogajajo med in po dogodku, in prav te spontane 
interakcije so umetniško delo. Relacijsko gledanje je povezano s poststrukturalistično teorijo, 
ki se je oddaljila od ideje, da je avtor stvarnik pomena in namesto tega dopusti, da si gledalec 
ustvari interpretacijo glede na svoje življenjske izkušnje. 
Foucault v predavanju na temo Kaj je avtor pravi, da v naši kulturi – in nedvomno tudi 
drugih – diskurz ni bil izvorno stvar, produkt ali lastnina, ampak akcija. V zahodni kulturi je 
znano, da ljudje pišejo za prodajo, prodajajo svoje zgodbe naši konzumeristični družbi. 
Hypomnemata pa je bila stvar Grkov, stvar, ki so jo pisali zase – za skrb zase, morda jo je dal 
v vpogled še komu. Foucault v knjigi Fearless Speech opozori na pomembno razliko med 
hypomnemato in parrhesio, ki ju ni za zamenjevati. Hypomnemata prav tako ni del parrhesie, 
pač pa je podobna metoda Grkov, s katero so »skrbeli zase«.54 Hypomnemata je introspekcija, 






avtorju, parrhesia pa širši publiki. Obe pa od subjekta zahtevata jasno in objektivno 
samoevalvacijo. Pri nobeni ne gre za spoved v smislu priznanja preteklih napak, ampak gre za 
akt spreminjanja človekovega življenja, življenjskega stila zaradi sebe in ljudi okoli njega. 
Parrhesia je po Foucaultu prepričati nekoga, da skrbi zase in za druge, to pa pomeni, da mora 
spremeniti svoje življenje.55 V hypomnemati avtor aktivno spreminja sebe, v parrhesii pa 
individuum izziva svoje načine interakcije z družbo, druge ljudi in sebe. V svojem prvotnem 
bistvu je bila parrhesia namenjena, da človek zbere toliko poguma, da pove resnico drugim 
ljudem. Od tod pa sledi preobrat od te vrste igre v drugo igro resnice, ki bazira na tem, da je 
nekdo toliko pogumen, da razkrije resnico o sebi.56 Ta vrsta parrheise je najbližje 
hypomnemati. Etimološko »parrhesiazesthai« pomeni »povedati vse« – iz besede »pan« (vse) 
in »rhema« (to, kar je povedano). Kdor uporablja parrhesio, je ta, ki pove vse, kar mu pride 
na misel: ne skriva ničesar, ampak odpre svoje srce in um drugim, tekom diskurza. V 
parrhesii mora človek povedati vse, kar misli, brez prikrivanja, zato, da bi gledalci natanko 
razumeli, kaj on misli. Obveza, vpletena v parrhesio, je povezana z določeno socialno 
situacijo, z razliko v statusu govorca in njegovem občinstvu, z dejstvom, da je to, kar govorec 
pove, lahko nevarno zanj in torej ne izključuje določenega tveganja itd. Ločimo dve vrsti 
parrhesie. To se že malce oddaljuje od našega bistva, zato bom kolikor se da na kratko to 
orisala. Ena je forma »klepetanja«, ko govoreči pove vse, kar mu pade na pamet, brez 
kakršnih koli zadržkov. Temu lahko rečemo slaba vrsta parrhesie. V večini primerov pa je 
parrhesia pozitivna stvar, v smislu – povedati resnico. Seveda pa se moramo tudi zavedati, da 
govorimo o parrhesii, kot so jo poznali stari Grki, in da se navedena definicija ne more stlačiti 
v sodobni etimološki okvir.57 
Stari Grki ali pa sodobni čas – parrhesia je govorjenje resnice. Lahko bi rekli, da je to nekdo, 
ki tvega. Parrhesia je povezana s pogumom v nevarnosti: zahteva resnico ne glede na 
morebitno nevarnost neke vrste. Ko sprejmeš to igro, kjer je tvoje življenje razkrito, dobiš 
specifičen odnos s samim seboj: poveš resnico, namesto da si varen v neizrečenem.58	
Parrhesia je verbalna aktivnost, kjer govoreči izrazi svoj osebni odnos z resnico in tvega 
lastno življenje. Resnica namesto tišine, kritika namesto odobravanja. V starodavni Grčiji je 








resnico drugim ljudem. Od tam pa je prišlo do obrata te igre v drugo igro resnice, kjer je 
oseba tako neustrašna, da poda resnico o sebi.59 Foucault pravi, da je smisel raziskovanja, vsaj 
v pitagorski tradiciji, očiščenje duše.60 Piše, da parrhesia pomeni fearless speech in koncept 
avtorstva. To je nek notesnik, beležka, kjer sintetiziraš, kar si slišal/prebral, in s tem kreiraš 
novega sebe. Tisti, ki piše hypomnemato, asimilira, kar se je naučil. Korespondenca dovoli 
avtorju, da pove o napredovanju svojih težav, s katerimi se sooča, drugemu. Praksa skrbeti za 
sebe je podobna praksi športne aktivnosti ali igranja inštrumenta. V vseh treh primerih sta 
spodbuda in nasvet drugega dragoceni orodji za izboljšanje. V skrbi zase je efektivno, da 
sodelujeta dva v recipročnem razmerju en pomaga drugemu. Korespondenca je bila ena od 
poti, da je recipročno razmerje mogoče. Hypomnemata je kot rokoborec, ki trenira sam gibe in 
vaje, ki se jih je naučil in videl pri drugih. Korespondenca pa je kot dva rokoborca, ki vadita 
skupaj – za oba je to bolj koristno.61 
V tem poglavju sem obravnavala »govoriti resnico«, pa ne z vidika preverjanja, ali je izrečeno 
resnica ali ne, temveč »govoriti resnico« kot aktivnost. Problematizacija resnice ima dva 
glavna aspekta. Prvi se ukvarja s povedanim in ugotavlja, ali je to resnično ali ne, drugi vidik 
pa se sprašuje, zakaj naj bi bilo v današnji družbi pomembno, da človek pove resnico. 
 
4.2 Avtentičnost in fikcija 
Nekaj malega o avtentičnosti in predvsem o potrebi javnosti, da je vse, kar je povedano 
resnično, sem omenila že na začetku magistrskega dela. Foucault pravi, da smo v današnjem 
času postali obsedeni z resnico. S tem se strinjam, vendar mi daje lastno opazovanje občutek, 
da smo obsedeni z resnico, ki pa to ni. Gre za prirejeno resnico. Prav kot avtobiografija, kjer 
mislimo, da smo dobili ekskluziven vpogled za zaveso, v bistvu pa je avtobiografija točno 
taka, kot je želel avtor. Moje delo komentira na to obsedenost z resnico. Vedno je prikrojena, 
prirejena ali za današnji čas boljši izraz – edited (obdelana). 
Kot omenjeno, gledalci imajo velikokrat dvome glede spovedne umetnosti zaradi avtorjeve 
avtentičnosti. Tak šolski primer je (spet) Tracey Emin in njeno delo Ubili sva jebeno kuharico 
(We killed the fucking lunch lady). Po naslovu sodeč, naj bi s tedanjo sošolko ubili šolsko 






lahko tako rečemo, jo je javnost označila za lažnivko in prevarantko. To je primer 
dobesednega branja. Sama sploh ne razumem, kako si je lahko nekdo predstavljal, da je ubila 
kuharico, in pa še huje, da je šel nekdo po službeni dolžnosti novinarja to raziskovati. Menim, 
da se jasno ve, da naslov ni mišljen k dobesedni interpretaciji. Sploh pa mislim, da ta »tek« za 
resnico ni bistven pri njenih izpovedih. Mislim, da Emin s svojo produkcijo tudi komentira, 
kako so gledalci obsedeni z njenimi priznanji in resnico.  
Kdo bi se moral res spraševati o avtentičnosti? Če je za Emin to čiščenje zaradi umetnosti, kot 
pravi sama, ni mrtva, potem je dala ven resnico. Če je vse zlagano in je le za gledalca, je to 
njena izguba – lahko joče in si briše solze s kupi denarja, ampak za gledalca to nima veze. 
Gledalec je v teh delih lahko voajer in poteši svoje zanimanje, lahko je duhovnik, ki mu je 
zaupala svoje stvari, lahko je emancipiran gledalec, ki zase ve, kaj je dejansko vzel. Rekla bi, 
da gre tu tudi za antagonistično relacijsko estetiko, saj opozarja ljudi na problem in jih 
opominja, naj bodo drug z drugim boljši. Menim, da ne gre gledati toliko na avtentičnost del v 
smislu iskrenosti, s tem zgrešimo bistvo. Že začutimo, tu imam v mislih predvsem neonska 
dela, da so dejanski dogodki pomešani s fikcijo. Avtobiografija je vedno fikcija. So spomini 
in dogodki, doživljanja se spreminjajo skupaj z nami. Istega dogodka ne boš doživel dvakrat v 




Nedvomno sem avtorica tega magistrskega dela, vsaj teoretičnega. Vprašanje, ki pa se mi 
postavi, je, če sem avtorica praktičnega dela magistrskega dela. Namreč Foucault v svojem 
eseju Kaj je avtor? problematizira idejo »avtorja« in »avtorske funkcije«. Pravi, da ima lahko 
zasebno pismo podpis, nima pa avtorja; pogodba ima lahko pisca, ne pa avtorja; in podobno, 
anonimen plakat, pritrjen na steno, ima lahko pisca, ampak on ni avtor. Tako tudi 
hypomnemata ima pisatelja, ne pa avtorja. Namreč, v avtorskem tekstu je avtor »zunaj«. V 
primeru hypomnemate pa pisec »videno in slišano« preoblikuje v »svojo lastno kri in meso«.62 
V hypomnemati tvorimo del sebe, zatorej ne more biti ločen od pisatelja in Foucault se tu ne 




Avtorstvo da določen status delu. Dela, ki ne potrebujejo avtorja, so izvzeta iz tega statusa. 
Vrtimo se okoli vprašanja, ali bi morali poznati biografijo umetnika, da lahko zares razumemo 
njegova dela. Da se lahko povežemo z deli Tracey Emin, ne potrebujemo njene biografije. 
Res je, da pomaga pri razumevanju nekaterih del, ki se navezujejo na njeno travmatično 
otroštvo, vendar kljub temu to ni potrebno. Ljudje njeno ustvarjanje označujejo kot 
avtobiografsko, kar po mojem mnenju ni. 
David Galenson spovedno umetnost definira kot prakso v vizualni umetnosti, kjer slikarji in 
kiparji črpajo motive za svoja dela v veliki meri ali pa izključno iz svojega življenja. Če pa je 
umetnik zainteresiran v lastni razvoj in ni izbral te teme, da bi bil primarni subjekt, potem se 
tu ta definicija izključuje. Primer bi bil Rembrandt. Naslikal je veliko avtoportretov, ki pa so, 
kot to zagovarja Fegley, komentarji na Rembrandtov status in notranje občutje. Galenson pa 
kot prvega umetnika, pionirja spovedne umetnosti označi Van Gogha. Če se vrnem na Tracey 
Emin – mnenja o njenem delu so zelo deljena. Veliko ljudi označuje njena dela – sploh pa 
delo My Bed –, da je z njimi želela privabiti pozornost in podobno. Sprašujejo se tudi, ali 
lahko verjamejo njenim delom. So res avtentična? Se ji je res zgodilo vse to, kar lahko 
razberemo iz sledov njenega depresivnega obdobja na delu Moja postelja (My Bed)? Mislim, 
da se ravno s takimi vprašanji oddaljujemo od bistva. Šlo je za prenos življenja v umetnost. 
Ljudje pa so se ukvarjali z avtorico in njenim življenjem in ne s sporočilom, ki presega ta 
vprašanja. Melanie McGrath se sprašuje: »Samo zato, ker so njena dela dobesedna, kdo pravi, 
da jih moramo jemati dobesedno?«63 
Traceyjini neonski stavki izgledajo kot sekvence iz njenega osebnega dnevnika – tako intimni, 
zanimiva pa je vrsta medija – neonski napis, torej ceneni, komercialni napisi. Združitev 
osebnega, celo intimnega, kar ne deliš z vsakim, je potem prevedeno na neonski napis, ki kar 
kriči, poglej me. Ta serija del je nekje med vizualno umetnostjo in literaturo: »Spodbuja nas, 











Gillian Wearing ni nikoli tema svojih del, ampak bi bilo zaradi tega zmotno trditi, da zato niso 
spovedna. So spovedi drugih. Wearing tudi ne šokira. Njena dela so »običajna« in ta 
običajnost tudi vpliva na gledalca. Njen gledalec lahko pozabi, da umetnik sploh obstaja. 
Gledalec ne pomisli avtomatično na umetnika med ogledom dela.65 Velikokrat imajo 
(predvsem zaradi izbire medija) dokumentarno obliko. Zato, ker so njena dela predstavljena v 
galeriji, le-to nudi drugačno gledalsko izkušnjo kot gledati dokumentarni film doma. 
Galerijski prostor dopušča možno referenco na avtonomne tradicije umetnosti, narejene za 
voljo umetnosti, medtem ko televizijski dokumentarec vedno predlaga neko zvezo za 
didaktične, socialne in politične koncepte.66 Čeprav so mi dela Gillian Wearing blizu in 
zanimiva, se tu ne bom poglobila v njena posamezna dela, ampak bom poskušala na kratko 
orisati njen namen in proces produkcije. Njena dela imajo poudarek na tem, da ima spoved 
veliko vlogo v našem obstoju in identiteti. Velik oziroma pomemben del umetniškega 
ustvarjanja Wearing vključuje vabilo gledalcem, da priznajo nekaj, zaradi česar se počutijo 
krive (včasih nosijo maske), medtem pa ona ta priznanja, spovedi snema. Tracey Emin 





najbolj znan po svojih osebnih fotografijah svoje družine, spontano ujetih momentih, 




4.4 Zasebni oder 
	
Če sem se zdaj usmerila na avtorja, je logičen naslednji korak – publika. Publika je vedno 
namišljena stvar: rezultat retoričnega pričevanja. Publika nikoli ni ista stvar kot ljudje, ki so 
dobesedno naslovljeni. Vedno je malo odprta, nedokončna. Malo »performerjev« zameša 
svoje občinstvo s svojo publiko, še najmanj spovedni performerji. Kot primer, Anne Sexton 
vedno začne svoja branja z isto poezijo Njena vrsta (Her Kind) in gledalce vnaprej opozori, 
da bo prebrala to pesem, da bodo iz te videli, kakšne vrste ženska je, in če kdo želi oditi, 
lahko. Tako Sexton ustvari »krog« ljudi, ki so označeni kot »Her Kind«. Sama nikoli ni 
resnično verjela, da ima njeno občinstvo kaj dosti opraviti z njeno publiko. Dvomila je tudi v 
to, da je med njenim občinstvom zares nekdo njene vrste – Her Kind. Enkrat je tako dobila 
pismo oboževalke, ki ji je povedala, da sta iste vrste. Začelo se je dopisovanje dveh oseb, ki 
se poznata le prek pošte, in po Sextonovi je bila to stvaritev minorne publike, za njiju dve. 
Kasneje je začela dobivati mnogo pisem svojih oboževalcev, da so njene vrste, da so se našli 
in podobno. Kmalu ni več mogla vsem odpisovati, zato je rekla, da so pravzaprav njene pesmi 
namenjene njim. Vedela je, da so njene pesmi napisane za nekoga, ki ga tedaj še ni našla, zdaj 
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pa je namenjena njenim ljudem. Christopher Grobe to pojasni kot občutek odprte intimnosti, 
ki jo je našla v pisanju spovedne poezije. Če bi se ona samo vrgla med ljudi, v javna branja, je 
vprašanje, ali bi bilo sploh komu mar – lahko pa bi jo samo požrli z nasmehom. Naletela je na 
problem, ki mu Grobe pravi »broadcast intimacy«. Spalding Gray nikoli ni imel težav s to 
vrsto intime. Kadarkoli je imel javno branje, je pred samim nastopom postopal po preddverju 
in hodil do naključnih ljudi, ki so čakali na njegov nastop. Vprašal jih je, če bi imeli kaj proti, 
da jih pokliče na oder in bi brez zadržkov odgovorili na nekaj vprašanj. Kdor se je strinjal, je 
Spalding zapisal njegovo ime in med svojim nastopom povabil tega človeka k sebi na oder. 
Če oseba sodeluje z njegovimi vprašanji, se po Spaldingu vzpostavi čudovit dialog. Ljudje 
poslušajo zgodbo, kako je živeti na tem planetu. To je deljenje. Gledališče postane skupnost. 
Kaj naj bi bila poanta tega? Predvsem vzbuditi človeško empatijo. Rad se je dotaknil 
občutljivih tem, predvsem samomora. Svojega sogovornika je vprašal, če je kdaj želel narediti 
samomor – odgovor gre jasno lahko samo v dve smeri; pričakovan obrambni ne in človeka 
označi kot površinski kvadrat ali pa dobi odgovor in mu potrdi, da je njegove vrste.67 
Avtobiografski narativ lahko naslovi več množic. Obstaja oseba, kateri je to eksplicitno 
namenjeno, morda z naslovilom ali pa v samem narativu. Zakaj bi avtor eksplicitno imenoval 
naslovnika? Je naslovljena implicitna množica? Kakšen naj bi bil splošen gledalec določenega 
dela? Še en način, kako zastaviti to vprašanje, je, kakšne vrste gledalec ali idealno občinstvo 
si avtor želi. Za primer, ali je gledalec empatična in odpuščajoča figura, nekdo, ki iz ljudi dela 
zvezde, zaupnik, priznavalec, terapevt, učenec. Kje te delo usmeri v določenega gledalca? Ali 
obstajajo navodila dojemanja?68 
Biti javen vedno bolj pomeni živeti spovedno. Če kateri koli žanr dobro zajame to spojitev 
javnega in intimnega v dobi masovnih medijev, je to resničnostna televizija. Od devetdesetih 
dalje so producenti naredili zvezdo (za kratek čas, Warholovih 15 minut) iz vsakega človeka, 
ki se je strinjal s takim načinom življenja.69 
 
 
»Najbolj se fasciniram nad individuumovo potrebo po ustvarjanju prezence na internetu, ko 






na Instagramu, Facebooku, Flickrju … izgleda subjektivna, ampak ko jo pogledaš skupaj z 
ostalimi, kaže direktno na vprašanje, kaj subjektivnost pomeni, ko vsi delajo isto 
fotografijo.«70 Penelope Umbrico 
12. novembra 2015 ob trinajstih so tri temnopolte študentke uprizorile pogovor pred Amherst 
College. Moralo bi trajati eno uro, kratek šov v znak solidarnosti za antirasistični protest, ki se 
je takrat odvijal na fakulteti Yale – zelo kmalu se je to sprevrglo v pogovore študentov in 
njihovih izkušenj in občutkov, še posebej v času študija. Ena ura se je razvlekla v štiri. Novica 
se je razširila in množica se je množila na nekaj tisoč študentov, ki so prišli, da bi govorili ali 
poslušali. Kmalu to ni bil le majhen šov, ampak »odprta diskusija«, ki so jo poimenovali 
»forum«, New York Times pa »spovednica«, kjer so temnopolti študenti »spregovorili o 
čustvih alienacije in nevidnosti«. Zgodbe niso bile nič, česar še ne bi slišali, ampak po navadi 
za zaprtimi vrati, prijateljem, mentorjem in terapevtom. Times je njihove občutke opisal kot 
patos in ranljivost. Kot je za Times povedal nek belopolt študent, ni vedel, da so rane 
temnopoltih tako globoke. Zavedal se je, da rasizem obstaja, ampak da to občutiš na tako 
osebnem nivoju, ljudje, ki so spregovorili o tem in se zlomili pred javnostjo – to je bilo 
pretresljivo. Kar je najbolj »presenetljivo« in kar tudi sama pričakujem od svojega dela – 
ljudje, prisotni na tistem dogodku, se ne spominjajo dobro vseh zgodb, čeprav so bile 
ganljive, ampak spominjajo se občutka: nekakšna zmes osebnega sentimenta in javne obveze. 
Temu Grobe pravi »nov nivo zavesti«. Kar se je torej zgodilo, je odprlo oči – za prisotne. Če 
bi to pograbili masovni mediji, rezultat ne bi bil enak. Te spovednosti, ki se je zgodila tedaj, 
mediji enostavno ne morejo zajeti. Takih primerov je še veliko in ne začnejo se z 
aktivizmom – začnejo se s čisto radikalno ranljivostjo.71 
Še enkrat omenim, da spovedna umetnost ni v mediju, ampak v sporočilu. To lahko podprem 
z izjavo Tracey Emin: »/.../ kaj če bi vzela vse iz svoje spalnice in to prestavila v bel prostor? 
Kako bi to potem izgledalo? In v tem trenutku sem to videla in izgledalo je jebeno briljantno. 
In pomislila sem, to ne bi bil najhujši prostor, da umrem; to je lep prostor, ki me je ohranil 
živo. In nato sem vzela vse iz svoje spalnice in naredila instalacijo.«72 To je bil za Emin čas 
hude depresije in ko je vstala iz postelje, da bi šla po kozarec vode, se je vrnila in zagledala 
umetnost. Emin pravi, da je delo Moja postelja (My Bed) avtoportret, le ne takšen, kot ga 






sestavljaš, dobivaš koherentno celoto njenega življenja. Traceyino produkcijo so velikokrat 
označili za narcisoidno, samovšečno, za njeno izbiro medija pa se spraševali, ali je to dobra 
umetnost ali celo, če je to sploh umetnost. Zakaj tako zgražanje, označevanje tega, da to ni 
umetnost? Ker presega mejo. Pove, kar ljudje menijo, da bi moralo ostati osebno. Je 
samovšečno. Je okus moje kave.  
 
4.5 Emin vs. Warhol 
	
Confessional art vs. pop art. Dva opozicijska sloga – prvi globok in čustven, drugi površinski 
in hladen – in dva najbolj znana predstavnika Tracey Emin in Andy Warhol. Po kratki 
raziskavi bom poskušala predstaviti tudi podobnosti, ki jih imata. Za primer izberem 
Warholov Silver Factory. Warhol je posnel veliko filmov in veliko izmed njih je bilo posnetih 
prav v tovarni; snemal je svoje prijatelje med delom in klepetanjem. Njegovi posnetki so kot 
nekakšen zametek resničnostne televizije. Njegovo »pasivno oko« je pomembno v smislu 
»confession«. Bolj podrobno sem se spustila v primer njegovega filma Lepota #2 (Beauty #2). 
Tu gre za njegove posnetke znane prijateljice Edie Sedgwick med pogovarjanjem, pitjem, 
kajenjem, poljubljanjem in objemanjem z novim ljubimcem. Medtem ji Warhol »off-screen« 
zastavlja neprimerna vprašanja, ki izzivajo tako okajeno Sedgwick kot gledalca, ki je 
konfrontiran z voajerizmom. Alkohol spodbudi bolj razgaljeno voajeristično atmosfero. 
Warholova dela se tu izključujejo od Traceyjinih, ker njegova reprezentirajo realnost, ki je 
neobdelana in brez scenarija. Njegov tempo je »realen«.73 »Nikoli nisem maral izbirati 
določenih scen in koščkov časa in jih sestavljati skupaj, ker na koncu nastane nekaj drugega 
kot to, kar se je res zgodilo – to pač ni življenje. Kar mi je všeč so koščki časa, vsak realen 
trenutek, želel sem najti dobre ljudi in jim dovoliti, da so to kar so, da se pogovarjajo o čemer 
se običajno pogovarjajo in to bi snemal nekaj časa in to bi bil film.«74 
Delo Moja postelja je nabito z emocijami. Žalost, gnus, razočaranje, melanholija so madeži na 
njeni postelji. Njen readymade ni vzet iz realnosti in za sabo pusti svojo funkcijo ter postane 


















4.6 Umetnost prisluškovanja75 
	
»Fluxus Poem« 
By Francesca Mitchell 
 
Arranged and shuffled with quiet hands 
I cannot flow 
I am outer space ransacked and disturbed 
With bruised youth I break 
I am the deep world holy and quaint 
With an intense program 
I perceive I am expected 
 
Najprej moram priznati, da sem si naslov »sposodila« od nekega članka, ko sem v brskalnik 
vpisala besedo eavesdropping (prisluškovanje). Članek ni imel vsebine, ki sem jo iskala, 
vseeno pa se mi naslov zdi posrečen. Združitev dveh besed, ki na prvi pogled nimata nič 
skupnega – umetnost in prisluškovanje. Ko prisluškujemo tujim pogovorom, lahko za 
trenutek razumemo to osebo. Postanemo empatični do ljudi, v nekaterih primerih celo 
neznancev, ki jih sicer tako lahko ignoriramo. Malo manj smo nepotrpežljivi in malo manj se 
počutimo same. 
Leta 2010 so v MoMA gostili dva poeta, Matthewa Rohrerja in Joshuao Beckmana. Namen 
vabila je bil, da bi gledalec za dlje kot tri sekunde (kar je statistika) pogledal umetnino. Tako 
sta umetnika tedne pred njunim dogodkom po galeriji prisluškovala ljudem in si zapisovala 
njihove izjave. Izjave sta razdelila mladim umetnikom v okviru galerije, da so skupaj sestavili 
poezijo iz teh izjav. Tako sta poeta razložila, da sodobna poezija kot tudi druge oblike 








Umetnostna terapija ali umetnost kot terapija? Terapija danes asociira na spoved. Zame to ni 
narcisizem (govorjeno v umetnosti), saj čistiš sebe, gledaš nase in skozi lastne probleme 
kažeš, da je v redu. Zagotovo nisi edina oseba, ki se ji to dogaja. Ljudje imamo radi občutek, 
da nismo sami v nečem. 
	
Moja prva asociacija, ko sem pomislila, kje bi lahko poiskala povezave med likovno 
umetnostjo in zdravljenjem s pomočjo umetnosti ali likovno terapijo, je bila Tracey Emin. 
Seveda se potem spomnim še na druge. Naj dodam, da tudi, ko pomislim na spovedno 
umetnost, je prva prav Emin, in tu se strinja tudi Google. To ne pomeni, da je najboljši 
primer, je le prva asociacija. V svojem magistrskem delu se pogosto naslonim nanjo in tudi 
tukaj se bom, a spet v drugem kontekstu. Govorila sem o njeni umetnosti, osebnem življenju, 
zdaj pa si poskušam odgovoriti na vprašanje, ali je produciranje njenih del zanjo neke vrste 
terapija. Lahko bi rekli očiščenje, sprejemanje dogodkov, torej ali je njena umetnost 
namenjena njenemu osebnemu »čiščenju« ali ima politično sporočilo ali je za gledalce. Že 
Emin sama je nekoč odgovorila na vprašanje, kaj bi počela, če ne bi delala umetnosti. Rekla 
je, »da bi bila mrtva«. Umetnost, ki jo dela, je torej zanjo eksistencialnega pomena. Morda se 
to sliši že nekoliko dramatično, pa vendar so tudi nekatera njena dela prav taka. Iz njenega 
odgovora pa lahko jasno razberemo, kaj je s tem želela povedati. Z drugimi besedami, njena 
dela so osebna, iz osebnih situacij in doživljanj, s katerimi se spopada tako, da prenese vse 
»na papir« (ali v/na šotor). 
Zdravljenje s pomočjo umetnosti ali izvorno art therapy ni slog ali zvrst umetnosti, ampak 
umetnost, dojeta pod različnimi zornimi koti. Ti zorni koti imajo fokus na antropoloških, 









Človek upodablja človeka že od nekdaj. Slikali in klesali so ideale, ki narekujejo družbi. 
Kasneje (v Renesansi) so začeli z upodabljanjem samega sebe, torej avtoportret. Umetniki so 
reprezentirali sebe v svoji umetnosti. Ta trend se je začel in razširil v severni Evropi in ga 
najbolje zaznamo v holandski umetnosti 17. stoletja. Rembrandt Van Rijn je, lahko rečemo, 
eden najboljših primerov avtoportretov tistega časa. Upodobil se je v vsaj 80 delih. A to nima 
nič skupnega s primeri, na katere se sklicujem, namreč definitivno ni imel enakega motiva za 
produkcijo teh avtoportretov, kot ga imajo moji primeri. Ko je končal svoj portret, ga je 
prodal in tako so se preprodajali med zbiralci. Verjetno je šlo bolj za njegovo izpopolnitev kot 
slikarja, torej vaja avtoportreta, in ko je končan, ga ne potrebuje več.77 V 15. in 16. stoletju je 
slikar postal umetnik in se ločil od obrtnika: Dürer in renesančni slikarji Rafael, Tizian in 
kasneje Carravaggio, Rembrandt, Cezanne, Van Gogh, 20. stoletje vpliv psihoanalize itd. 
Kultura spovedi je producirala veliko ekspresivnih del. S spovedno umetnostjo se počutimo 
del nečesa večjega, pripadamo neki skupini ljudi. Povežemo se z neznanci. 
»Ministry of Internal Affairs: Intimacy as Text« ali Ministrstvo za notranje zadeve: Intimnost 
kot tekst je poljska razstava, ki je bila na ogled leta 2017 v muzeju moderne umetnosti 
Muzeum, v Varšavi. Polifonija zvokov in poezije in vizualne umetnosti, katerim je skupna 
prvoosebna naracija in spovedna karakteristika izjav. Samoreprezentacija v njihovem 
maternem jeziku postane diskurzivna praksa refleksije. Razstava ima moč vplivati na afekt, 
emocije in osebne izkušnje. Afekti so tu prikazani kot nov kritični jezik in novo orodje v 
prizadevanju za kulturno kritiko. Razstava je izbor prvoosebnih izjav: operacij besed na 
besedah, intervencije na čustva in misli, ko so v formi tekstov, zvokov in posnetkov, video 
esejev in objektov; umetnikov, ki jim intimne teme niso tuje. Fokus je na emocijah in lastnih 
izkušnjah, zabris meja med vsakdanjim življenjem in delom, med spovedjo in 
samouresničitvijo, med pripovedovanjem zgodbe in naratorjevo identiteto. Razstava dobro 
zajame problematiko današnje družbe v sodobnem času, kjer je zaradi medijev vse dostopno – 
a z distanco. Iskrenost in avtentičnost sta glavni v razstavi, pa ne kot govor o sebi v smislu 
narcisizma, ampak transgresivni vir komunikacije in identifikacije za gledalca. Kuratorka 
razstave Natalia Sielewitz je mnenja, da je imel umetniški diskurz vedno raje kult 
individualnosti in karizmatičnih umetniških person. V svojem kuratorskem delu jo je zanimal 




transgresije in univerzalnega, ki transformira singularno izkušnjo v kolektivno manifestacijo 







6 SPOVEDNA UMETNOST V SLOVENIJI 
V Sloveniji nimamo izraza, ki bi bil sinonimen s confessional art, in to je bila prva naloga na 
začetku pisanja magistrskega dela. Z mentorjem Tomislavom Vignjevićem sva se strinjala in 
prišla do smiselnega prevoda spovedna umetnost. Ker nismo imeli niti slovenskega prevoda, 
ker očitno ni bilo potrebe po tem, je bilo kajpak tudi težko najti umetnike v našem prostoru, ki 
se s tem ukvarjajo. Profesor in mentor Alen Ožbolt mi je predstavil specifična dela Bojana 
Salaja, sama pa sem k naši spovedni umetnosti umestila še nov film slovenskega režiserja 
Roka Bička Družina. Zelo verjetno je, da se s spovedno umetnostjo pri nas ukvarja še kdo, 
vendar sem v času pisanja magistrskega dela našla le dva primera, ki ju bom v nadaljevanju 
na kratko argumentirala. 
 
6.1 Spovednice Bojana Salaja 
»V desetih letih sistematičnega fotografiranja sakralne kulturne dediščine sem si ob pogledih 
na spovednice mnogokrat priklical religiozna občutenja iz ranega otroštva. Zaradi »mehke« 
pravoverne vzgoje sem namreč kot otrok hodil v cerkev, pridobil tudi vse letom primerne 
»svete zakramente« in s tem tudi pravico do spovedi. Spominjam se tesnobe pred vstopanjem 
v prostor spovedi, strahu pred strogostjo in pa tudi upanja na milost, če bom le dovolj odkrit 
pri kesanju. Vsemu temu sem se kasneje v odraščanju uprl. Danes vidim spovednico 
predvsem kot prostor globoke intime tisočerih skozi stoletja na eni in pozicijo moči oz. 
avtoriteto na drugi strani. V projektu »Interijerji« preizprašujem svoje osnovne etične 
vrednote, hkrati pa jih glede na vpletenost ter vlogo veroizpovedi v sodobnem življenju kot 
zrcalo postavljam na vpogled prevladujoči religiji »zahodnega« sveta, ki mu tudi sam 
pripadam. Naslov sam ima večplasten pomen, predvsem na simbolni ravni nagovarja na 
notranji prostor telesa, prostor intime, samoizpraševanja. Vse fotografije so narejene v barvni 
tehniki v razpoložljivi svetlobi, brez dodatnega osvetljevanja. Stilno spovednice pripadajo 
različnim obdobjem, nekatere so skrbno negovane, druge že dolgo niso več v uporabi in so 








To je o seriji Interijerji – spovednice povedal avtor sam in zdelo se mi je potrebno, da ga 
navedem. Sploh zato, ker ga po lastni presoji ne bi umestila v spovedno umetnost, ima »le« 
skupni imenovalec s spovedno umetnostjo, torej spovednico kot tako. 
 
6.2 Film Družina kot spovedni žanr 
	
Trije subjekti – snemalec (in režiser Rok Biček), tisti na posnetku in gledalec. Zame so to 
hkati trije gledalci. Kot gledalci smo priče, občutimo empatijo. Naša intenzivna čustvena 
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vpletenost je ključna. Družina – provokativno. Idilična družina – tu je pokazana 
nekonvencionalna družina. Vseeno lahko čutimo globoko povezanost s filmom, četudi se ne 
moremo vživeti. Je kot geneologija njegovih družinskih doživetij, je tudi kot očiščenje za 
osebni spomin. Film govori o njegovi družini, hkrati pa o gledalčevi. Vsi imamo doma v 
predalu spravljene družinske albume, ta predal je odprt. V filmu se spet soočimo z 
dezidentifikacijo. Ta lahko gledalcem vsiljuje socialne stereotipe in jih še bolj distancira 
ideološko in čustveno od ljudi, ki jih ima za drugačne. Ta dezidentifikacija paradoksno deluje 
tako, da poudari razliko. Četudi gre za specifičen primer, je to univerzalen problem, ne 
problem dotične osebe. Na tem mestu citiram Nan Goldin: »Ljudje in lokalci na mojih 
fotografijah so partikularni, specifični, ampak občutek imam, da problemi, s katerimi se 
ukvarjam, so univerzalni. Veliko ljudi poskuša negirati to v smislu »mi ne izgledamo kot 









6.3 Umestitev lastnih del v kontekst 
	





Naš planet postaja, je postal vedno bolj osredotočen na žareče luči in glasne zvoke. 
Modernost nas je peljala v smer, kjer nihče zares ne nameni pozornosti vsebini tega, kar 
slišimo in rečemo. Gre za nezmožnost medsebojne komunikacije; ne toliko globalne kot 
emocionalne. Govorjenje brez proizvajanja zvoka. Slišiš lahko zvok ustnic, ki proizvajajo 
besede, in zvok iz ozadja, ki pa je subtilen, skoraj neslišen brez uporabe slušalk. Zvok je tam, 
da poudari gesto govorjenja brez proizvajanja zvoka. Želela sem veliko dvoumnosti. 
Dvoumnost ne pomeni nujno pomanjkanje smisla ali namere, pomeni le »neopredeljeno«. 
Dolžina posnetka ni relevantna, saj ko se posnetek konča, gre takoj spet na začetek. Ni nekega 
konca, da veš, da je zaključek. Ko se posnetek konča po štirih minutah, neham govoriti in 
posnetek se spet začne – spet začnem govoriti. Ni pomemben začetek/konec, relevantna je 
kontinuiteta (govorjenja). Začetek in konec pa ravno zato nista pomembna, ker se ne ve, o 
čem govorim. Govorim v slovenščini, kar daje možnost, da zna gledalec brati z ustnic in 
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lahko razbere, o čem govorim. A tu ne gre za to, da bi bila skrivnostna, ker tudi to ni 
pomembno, o čem govorim – pomembno je torej točno to – lahko govorim o čemer koli. 
Lahko je politični govor, lahko je otroška pravljica, lahko je osebna izpoved. Zame je bilo to 
delo terapevtsko – in je tudi predhodnik magistrskega dela – govorila sem lahko o čemer koli, 
brez da bi me kdo razumel; razen tista vselej prisotna majhna možnost, da lahko nekdo 
razbere to z mojih ustnic. Med produkcijo tega dela sem naredila okrog dvajset poskusnih 
verzij in med tem časom sem nehala govoriti o svojih osebnih stvareh, ker se po toliko 
poskusih te besede razvrednotijo, izgubijo moč. Začela sem govoriti o nesmislih – za kar sem 
sprva mislila, da ni v redu, kajti kaj, če bo kdo to razbral – ampak ravno to je še ena ideja tega 
dela: gledalec, zafrustriran, ker ne ve, o čem govorim, in če bi izvedel, da gre za nesmisel, bi 
podvomil o pomenu tega dela – kar pa je pomen: govorjenje brez poslušanja ali včasih 
obupano poskušati slišati, brez da bi zares slišal. Delo je sicer avtobiografsko in spovedno, 
ampak tu to ni pomembno. To delo bi zlahka šlo v drugo smer – takoj, ko bi delu dala naslov 
Avtoportret ali nekaj podobnega, bi zožila interpretacije in vodila gledalca v eno smer, v 
videu pa je več kot le to, kar govorim. 
Kot rečeno, gledalec avtomatično pomisli, da so za tem skrite osebe, misli, priznanja. Delo 
sproži voajeristično željo, da dekodira in sliši, kaj zares govorim. Reflektira skrivnost, ki je še 
nisem izdala. Spoved mora biti dekodirana. To pa gledalca spodbudi k mislim o njegovih 
skrivnostih. V videu smo navajeni na zvok. V premikajoči se sliki je skoraj vedno tudi zvočna 
spremljava, tu pa je ta odvzeta. Odsotnost zvoka zmoti gledalca. Tu bi povzela Žižkovo 
asociacijo na Madame Bovary, ki sem jo slišala na predavanju prof. Sergeja Kapusa: na kočijo 
vstopita dva ljubimca. Pisatelj ne opisuje, kaj se dogaja v kočiji, opisuje vse ostalo. Bolj kot 
opisuje vse zunaj kočije, bolj bralca žre, kaj se dogaja v kočiji. Opis tlakovcev, zgradb, nič 
obscenega. Vsa obscenost je v domišljiji gledalca. Nesorazmernost med spolnostjo, ki ni bila 
prikazana, in tlakovci, ki so. A tega ne smemo mešati s cenzuro. Če bi šlo za cenzuro, bi to 
enostavno izpustili. Bovary eno stoletje prej bi namesto naštevanja zgradb nadomestil s 
stavkom, da sta ljubimca potešila strast v kočiji. Opis zgradb in ostalega bi bil odveč. Kot v 








Vsakdanja vprašanja, vzeta iz pogovornega konteksta (lahko tudi pri psihoterapiji), in 
postavljena v javni prostor (v Pragi). Vsakemu mimoidočemu, ki opazi in prebere vprašanje, 
se v glavi utrne neka misel, ki ga naveže na njegovo situacijo. Vsak ima drugačne vzorce 
odzivanja in isto vprašanje ali ista situacija ima toliko možnih odzivov kolikor je ljudi. 
Mimoidoči tako postane aktiven del prostorske intervencije. Vprašanja so splošna, samo 
vprašanje ne implicira na nobeno konkretno situacijo. Na karkoli pomisliš ob teh vprašanjih je 
skoraj vedno stvar preteklosti, spomini pa so subjektivna interpretacija glede na sedanjo 
situacijo. V svojih delih rada delam s spomini, dojemam jih kot galerijo in v tem delu izhajam 









To je delo, ki ima verjetno še največjo podobnost s praktičnim magistrskim delom. V obeh 
primerih gre za moja osebna sporočila, moje pogovore. Gre za projekt, ki raziskuje relacije 
med zasebnim in javnim. Nabor vseh mojih zasebnih SMS-sporočil v časovnem razponu od 
novembra 2015 do januarja 2016. Projekt je bil inspiriran iz osebne izkušnje, ki se mi je takrat 
dogajala: v času depresije, ko nisem šla iz stanovanja, ali bolje rečeno iz postelje, in je bil moj 
edini način komunikacije prek SMS-sporočil. V njih je bilo vse – od banalnih in reklamnih 
sporočil do osebnih situacij s prijatelji, znanci in partnerji. Sporočila sem sprva predstavila v 
šolskem, ateljejskem prostoru, kasneje pa sem jih prestavila v še bolj javni, torej urbani 
prostor, po širšem centru Ljubljane. 
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O tem bi se dalo širše  razpredati, a kot omenjeno, o prejšnjih delih govorim le zaradi skupne 
točke spovedi, zato bi omenila le še zanimivost gledanja/branja sporočil. Razstavila sem vse 
SMS-pogovore, ki jih je bilo veliko in nekateri so bili zelo obširni, razprostirali so se s stene 
tudi na tla. Moja domneva je bila, da nihče ne bo vsega bral; ampak nekateri gledalci so 
dejansko prebrali vsa sporočila. To se mi zdi vredno omembe, saj gre pri magistrskem 
praktičnem delu prav tako za posnetek, sicer zvočni, ki je dolg skoraj eno uro. Spet postavim 
enako domnevo, da nihče ne bo stal in poslušal celotne vsebine – nekaterim to celo ne bo 
omogočeno, če bodo prišli kasneje in »začeli« na sredini pogovora, ampak vedno obstaja tudi 
ta možnost. Zato bom ostala pri domnevi, ne izključujem pa ostalih oblik branja. 
 





Tudi to delo uvrščam med spovedna, čeprav v bolj »kamuflirani« obliki. Morda si ga upam 
primerjati z deli Louise Bourgeois – v tem smislu, da so njena dela, v mislih imam predvsem 
tista s pajki, ki ponazarjajo njeno mamo, prav tako spovedna, a nam tega na prvi pogled brez 
znanega ozadja ne uspe doumeti. Father's Mind je predhodnik mojega diplomskega dela Brez 
naslova oziroma je prvo izhodišče in uvod za drugo delo. Gre se za neke vrste »play room«, 
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igralnico, kjer sem v prvem delu z lepilnimi trakovi, v drugem pa s trakovi iz filca zapolnila in 
prepletla cel ateljejski prostor. Delala sem s prostorom in njegovimi omejitvami, z ljudmi, s 
katerimi sem si tisti čas delila prostor, itd. Delo izhaja iz osebnih občutkov in očetova nesreča 
je bila povod za nastanek 
 





UV-marker, prostemu očesu neviden brez pomoči UV-svetlobe. Obiskovalci so postali aktivni 
ustvarjalci tega dela. Na belo steno so pisali z markerjem, ki prostemu očesu ne pušča vidnih 
sledi. Tako so lahko v sobi, ki je bila včasih prazna, včasih pa polna ljudi, pisali svoje 
skrivnosti na javno površino, na steno, brez posledic. Pisali so, kar niso upali povedati naglas. 
Marker je imel na drugi strani UV-lučko, s katero si posvetil po beli steni in lahko prebral 
priznanja drugih. 
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7 PRAKTIČNO DELO 
	
Kaj pomeni biti intimen? To vprašanje si velikokrat zastavim tekom procesa. Želim ustvarjati 




Svoje praktično magistrsko delo bi označila kot spovedno delo. Moje delo ni le tehnični avdio 
posnetek, ampak produkcija razmerij mene do človeka, sveta, družbe. Gre za prvoosebne 
izjave. Dogajajo se intervencije na čustva gledalca. Je kot nekaj, kar že vsi vemo, pa vendar 
kolektivno molčimo. Zabris meja med vsakodnevnim življenjem in delom, »... there is art in 
our most artless acts«.81 
Sprašujem se: »Gre za spoved ali samoustvarjanje? Pripovedništvo ali pripovednikovo 
identiteto? « Postavi se mi vprašanje, čez katero mejo je »spoved« več kot narcisoidno 
govorjenje »o sebi« in je lahko vir komunikacije in identifikacije za gledalca. Vstop v 
»spoved« zahteva voljo odpreti se drugim in zavedati se povezanosti lastnega življenja z 
življenji drugih. Še več vprašanj ... Kako res intimna je moja pozicija tu? Sem objekt 
voajerizma? Sem ekshibicionist? Kdo je tu v dominantni vlogi? Jaz ali gledalec, Drugi? Tako 
kot pri Billinghamu socialni razred igra vlogo, jo pri meni socialna pozicija. Nikoli se pa ne 
morejo vsi poistovetiti, sploh današnja družba, ki jih zanima dogajanje osebe in ne oseba. 
Razlogov za nastanek tega dela je bilo več in so v magistrskem delu tekom različnih obravnav 
tudi omenjeni. Vse, o čemer sem pisala, zavzema tudi moje osebno stališče. Prvi razlog za to 
delo je bil »sebičen«. To leto (2017), začetek lahko približno datiram v septembru, sem začela 
dobivati panične napade in občutke tesnobe. Ena stvar je vodila v drugo in poiskala sem si več 
oblik pomoči z jasno zastavljenim ciljem: to leto bo leto, ko se očistim vsega. Dve vrsti 
pomoči, ki sta za magistrsko delo relevantni – psihoterapija in zdravljenje s pomočjo 
antidepresivov. Obeh se v družbi še vedno drži stigma, moj namen pa jo je razbiti. A kot sem 
rekla, prvi razlog je bil »sebičen« – torej moj cilj očiščenja. Drugi razlog, prav tako že 
omenjen, je razbitje stigme, ki se drži različnih oblik (samo)pomoči, o katerem sem tudi 




kot je. Naša družba je potrošniška, kapitalistična, vse je v dobičku – veliko ljudi poskuša priti 
do tega tudi z objavami na različnih socialnih omrežjih. Predstaviti želijo najboljšo verzijo 
sebe, svojim sledilcem, poimenujem jih kar voajerji, predstaviti in ponuditi izdelke, za katere 
so sponzorirani, sponzorjem pa v zameno za brezplačne dobrine ponudijo obdelan selfie z le-
tem. Naša družba je tudi narcisoidna, vse na teh omrežjih se vrti okoli tebe, ki to zaes nisi. 
Ljudje so si ustvarili nekakšen alterego, ki izgublja stik z realnostjo z vsako manipulacijo 
posnetka. Od tod tudi ime mojega dela Selfie, pred njim pa še simbolni znak lojtra (#), ki 
označuje »hashtag« ali oznako. #selfie je statistično verjetno najpogostejša objava predvsem 
na Instagramu. Ker postajamo vse bolj površinski, imamo kupe sledilcev, v realnosti pa 
nobenega prijatelja, vsak bo doživel svojih Warholovih 15 minut slave, zato se je treba na to 
čast dobro pripraviti in se prikazati v najboljši luči. Moj #selfie je moj komentar o tem 
dogajanju. Zato tudi ni objavljen na Instagramu v avdio obliki, ker nisem del te umetne 
skupnosti, ampak jo ustvarjam zunaj nje. 
Materiala za delo sem imela veliko in sem po svoji presoji naredila izbor. Kot tudi pri delu 
Nove genitalije (New Genitalia), tudi tu ni na prvem mestu vsebina. Imam posnetke, na 
katerih govorim izključno o svojih paničnih napadih in groznih občutkih depresije ter iščem 
odgovore, kako izstopiti iz te more, v predstavljenem delu pa govorim o več stvareh. Tema je 
moj oče, najin odnos, moje dojemanje očeta kot ideala, njegova vloga, vzgoja, govorim pa 
tudi o manj resnih temah. Posnetek, kjer ni vse samo pogovor o mojem najslabšem stanju, 
ampak tudi o banalnostih, sem izbrala prav zaradi tega, ker ni bistvo, o čem govorim, ampak 
je pomen dela v gesti, da sploh govorim. Kaj sem naredila – v javnost sem dala zvočni 
posnetek, zaupni pogovor med mano in psihoterapevtom, v prostoru, ki naj bi bil varen – med 
štirimi stenami in ta pogovor ne zapusti te sobe. Zato sem se tudi odločila za tak način 
prezentacije – prisluškovanje za »zaprtimi« vrati. Ta objekt – ta štiri vrata, svoje vrste 
spovednica zaradi oblike, je interpretacija dela pokojnega umetnika Damirja Babića; to delo 
poznam le po opisu profesorja Alena Ožbolta, ki je delo videl v živo. Reprodukcije ali 
česarkoli v zvezi s tem pa nisem našla. 
Gledalec posluša »na skrivaj«, je voajer, podoben tistemu na družbenih omrežjih. Posluša 
nekaj, kar se ga ne tiče. Paradoksno je posnetek, ki naj bi bil varen pred ušesi drugih, 
postavljen v javni prostor, na voljo vsem, a za zaprtimi vrati, kot bi moral biti. Gledalec tako 
sliši vse, česar ne bi smel, a je namen prezentacije tak, da je posnetek javen. Torej gledalec, 
poslušalec ne dela nič narobe, ko to »prisluškuje«, le opomniti želim na njegovo vlogo. 
Razlog, da nisem dala najbolj intimnega posnetka, ni zaradi mojih osebnih zadržkov, saj se 
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sicer sploh ne bi lotila takega projekta, gre za to, da sem dala v javnost posnetek pogovora s 
psihoterapevtom. Da pokažem, da je v redu, da imamo pomoč, tudi da ne potrebujejo pomoči 
le tisti, ki so na robu samomora, ampak lahko prav vsak pride po pogovor in da je to 
sprejemljivo. Želela sem objekt, nabit z emocijami, dvoumnostjo in pomeni, ki vabi in hkrati 
spodbudi gledalca, da se vključi s svojimi zgodbami. Z mojega mesta gre za radikalno 
ranljivost – a če sama dovolim objavo, imam jaz dominantno vlogo, ne gledalec, kljub temu 
da stvar polzi iz čiste zasebnosti v javnost. Moj posnetek je intimna zabeležka iz sfere 
osebnega v področje razmerij. S selfijem nikoli ne razkriješ svoje avtentične identitete svojim 




»Če uporabljamo besede in te izhajajo iz idej o umetnosti, potem so umetnost in ne 
književnost, številke pa niso matematika.«82 Sol LeWitt 
 
Moj posnetek ni »umetniški« reprodukcija preteklosti, ampak »prava« preteklost, 
prestrukturirana v sedanjost. Posnetek je obdelan le zaradi kakovosti zvoka in zamaskiranja 
mojega sogovornika, sicer pa je avtentičen. V posnetku sem zamaskirala glas, s tem pa ljudje 
nehajo biti ljudje z imenom, obrazom, nekako postanejo dokumentarni objekti. Postanejo 
namigi.83 V njem ni vnaprej napisanega scenarija ali sploh vnaprej določene teme – razen 
tega, da bom govorila o sebi. To je široko polje, zato pogovor nima omejitev, smernice mi na 
podlagi mojih odgovorov postavlja sogovornik – psihoterapevt. Tu gre tudi za vprašanje 
naracije – kdo od naju je pripovedovalec? Kdo od naju je v dominantni vlogi? Kam se 
pozicionira opazovalec? Kakšna je njegova vloga v igri moči? 
Nekdo bi me lahko označil, da izpostavljam sebe skozi sodobni ekshibicionizem. A jaz 
vendar vem, se zavedam, kakšno je moje osebno stališče in moja vloga kot subjekt in ne gre 
za narcisoidno razkazovanje sebe za voljo voajerizma. Vzpostavljam neko vrsto intimnosti 
med mano in gledalcem. V delu govorim o svojih spominih ali bolje svojih interpretacijah 





proces spominov skozi estetsko formo. Bennet: »Stanje videnja in čutenja, ki postavi empatijo 
v center odzivov na travmatično scenarijo.«84 Spektatorsko opazuješ, hkrati pa empatično 
gledanje naredi, da se simultano lahko zavedaš svoje pozicije kot priča. Ni torej nujno, da se 
identificiraš z delom, ampak identifikacija z gestami tega in to privede do empatije. 
 
7.1.2 Zvok in čas v prostoru 
 
Kakršen koli zvok zastavi vprašanje o lokaciji in vzroku.85 »Zvok je enigma, je strukturirano 
skrivnosten, slišimo ga, tj. zaznamo ga v prehajanju v notranjost in v trenutku, ko ga 
zaslišimo, nas postavi v položaj, da moramo ugotoviti, kaj ga povzroča. Zvok zastavlja 
uganko, ki zadeva kavzalnost.«86 »In prvi korak pri določitvi njegovega vzroka je v tem, da 
skušamo opredeliti njegovo prostorsko lokacijo, njegov izvor, se pravi, da ga pripnemo na 
točko v zunanjosti in s tem razrešimo njegovo uganko. Zagonetka zvoka ima temporalnost, ki 
jo je mogoče razrešiti le v prostoru. Zahteva razdelitev prostora (blizu/daleč), še več, njegovo 
singularizacijo, izpostavitev ločene in diskretne lokacije znotraj nedoločenega in 
kontinuiranega prostora.«87 
Tu je čas kot enota. Gre za določen časovni interval, posamezno srečanje s psihoterapevtom je 
omejeno na 50 minut. »Časovna fluidnost zvoka kliče po prostorski fiksaciji in v to zanko, 
med časom in prostorom, med fluidnostjo in fiksacijo, med prosto lebdečo ne-fiksnostjo 
zvoka in njegovim pripetjem se umešča gibanje subjektivitete.«88 
Pri zvoku gre za neko nematerialno obsežnost. Ko ga umestimo v prostor, ne moremo mimo 
vprašanja, ali sploh obstaja prostorska umestitev zvoka. Dolar namiguje na zvočni preizkus, 
ki bi zagotovil, ali gre dejansko za zvok, ki ga je moč umestiti v zunanjost, ali gre za sanje, 
lahko prisluh, blodnjo. Ta preizkus označi kot test budnosti ali test razuma in nadaljuje z 
vprašanjem, ali ga sploh lahko kdaj pozitivno opravimo. Kot je začel z zvokom kot enigmo, 
pride do razrešitve te enigme, ki jo zvok zastavlja že v samem začetku »in njeno časovno 









Omenila sem že čas, kot predispozicijo zvoka. Zvok dovoljuje avtorju reprezentacijo časa – to 
pa zato, ker je čas, predstavljen v zvočnem zapisu, lahko ali pa tudi ne enak podobi. Če 
združimo oba pojava, čas in prostor (v zvoku), njun stik prinese s seboj prevajanje med 
zvokom in pogledom. »Zvok zmore vrniti pogled. Ne gre le za to, da izvira od koderkoli in od 
povsod, temveč prostor tudi navda z izpostavljenostjo vidnosti. Nezmožnost, da bi ubežali 
slišanju zvoka, je transponirana v nezmožnost, da bi se izmaknili pogledu. Izpostavljeni smo 
pogledu, brez skrivališča v tem gromozanskem in natančno oblikovanem skrivališču brloga. 
Ušes ni mogoče zapreti, tako kot je mogoče zapreti oči, vselej smo odprti in dostopni zvoku, a 
nezmožnost prekinitev dovajanja zvokov dobi svoj protipol v vseprisotnem pogledu, ki ne 
more zapreti oči. Bere me, sam pa ga ne morem brati.«90 Hkrati pa kljub temu da nam da neke 
informacije o prostoru in času, nikoli tega ne razkrije povsem. »Vztraja v dislokaciji. Zvok je 
nastop prezence, ki se nepremagljivo vsiljuje, a hkrati je okrnjena prezenca, ki se upira 
razkritju in se postavlja kot uganka, kot skrivanje v samem razkrivanju.«91 
Sledi vprašanje jakosti. Komentar tudi na moj zvočni posnetek, kjer zaznamo oscilacijo 
zvoka. Temu je tako zaradi načina snemanja – mobilni telefon, s katerim sem snemala, sem 
imela bližje sebi, moj sogovornik pa je sedel meni nasproti in zato je njegov glas manj 
razločen kot moj. S tem dobimo jasno predstavo o prostoru in tudi o fizični relaciji med mano 
in sogovornikom. Poleg najinega dialoga so venomer prisotni tudi drugi zvoki, tudi če je le 
tišina. Že tišina je pogoj zvoka. Druga stvar je v zamaskiranju glasu mojega sogovornika, 
psihoterapevta. To je bilo nujno potrebno zaradi anonimnosti sogovornika in lastne zaščite 
pred morebitnimi prekrški. 
Naj omenim še Dolarjevo opazko med razlikovanjem glasu in zvoka. Zvok kaže na 
premikanje življenja, torej nečesa gibljivega. Zvok pa vodi h glasu. »Glas kaže na pomen, v 
njem je nekakšna puščica, ki vzbudi pričakovanje pomena, odprtje k pomenu. Pomen lahko 
pripišemo celi vrsti zvokov, vendar se zdi, da so ti »na sebi«, neodvisno od tega, kar jim 
pripisujemo, brez pomena. Glas pa izpričuje intimno vez s pomenom, je zvok, za katerega se 
zdi, da sam v sebi nosi voljo »nekaj reči« (francoščina premore fazo »vouloir dire«, kjer 
»hoteti reči« in »pomeniti« sovpadeta). Glas implicira subjektivnost, navzočo v samem 





ki mu pomeni, ni le pripisan, ampak je že notranje gnan k pomenu (tako da pripisovanje 
oziroma interpretacija le izluščita tisto, kar je že tu, eksplicirata implicitno).«92 
 
7.1.3 Slikovna teorija govorice 
	
Osredotočila se bom na rabo jezika in ne na jezik kot logično strukturo. »Jezikovnih iger je 
ogromno – učenje, grožnja, zapeljevanje, argumentiranje, prošnja, izpoved, poezija, 
demonstracija logične propozicije, predavanje ...« 93 Dolar to poimenuje jezikovne igre, tako 
imajo kot igre neka pravila. Dolar v povezavi z jezikom omeni meje in omejitve in pri igrah 
pravi, da so se vse meje pretvorile v omejitve. »Če jezik tako nima zunanje meje, pa ima 
notranjo, ki jo reprezentira problem, ki ga je Wittgenstein poimenoval privatni jezik, die 
Privatsprache. Privatni jezik je contradictio in adiecto, saj jezik z zgolj privatnimi pravili 
sploh ne more biti jezik – igre, pravila in jezik, vse to je lahko le javno, podeljeno v skupnosti 
z drugimi.«94 
Še enkrat se vrnimo h glasu, kajti ne moremo govoriti o jeziku brez njegovega medija, glasu. 
»Glas je obenem nekaj, kar evocira telo, materialnost neke telesne emisije, uživanje, afekt, in 
tako v jezik vnaša madež singularnosti. Jezik je kot človeški madež jezika, nekaj, kar sega 
prek njegovih meja, vtem ko se nahaja v njegovi srži. A kolikor evocira telo, pri tem ne gre 
preprosto za trdno fizično telo, sestavljeno iz oprijemljive materije in fiziologije, in to iz dveh 
razlogov. Najprej zato, ker glas nastopa kot dematerializirano telo, telo, ki je bilo sublimirano 
v valovanje zraka, eterično telo, ki izginja v zrak, kot nematerialna materija – a prav zaradi 
tega toliko bolj insistentno telo, kot posebej vztrajna materialnost v formi navidezne 
nematerialnosti. In drugič, glas evocira razcepljeno telo, telo, ki je razdeljeno na notranjost in 
zunanjost – glas uteleša natanko prehod med notranjim in zunanjim. Izkustvo glasu, tako 
oddajanja kot sprejemanja glasu, nemara sploh šele omogoča izkustvo notranjosti – duše, 
psihe, sebstva – v opoziciji z zunanjim svetom, ki je ločen in stoji v razdalji do nas. Tako je 
glas po eni strani nezvedljiv na jezik in po drugi strani nezvedljiv na telo – in prav ta 
nezvedljivost na eno in drugo je nemara paradoksno tisto, kar omogoča vez jezika in telesa. 






v vsej rabi jezika, kot njegova notranja drama, v kateri jezik nenehno meji na svoje drugo, ki 
pa so prav njegova rodna tla.«95 
 
7.1.4 Coming out 
	
Na kratko naj opišem tudi samo vsebino snemanega dialoga s psihoterapevtom. Kot že 
omenjeno, poanta ni v eksplicitni vsebini, v temah, v besedah, ampak v gesti – kaj sem 
pravzaprav naredila. Pogovor, ki se dogaja za zaprtimi vrati in štirimi stenami, kjer naj bi se 
počutil varen, saj tvoje stvari ne bodo zapustile te sobe. Tvoje edino občinstvo je en sam 
poslušalec – poslušalec, ki po službeni dolžnosti ne sme posredovati tvojih informacij. 
Vsak človek ima poleg zunanjega, javnega govora tudi notranji govor. Z njim se srečujemo 
vsak dan, vsako minuto pravzaprav. Veliko mojih notranjih dialogov, ki jih imam sama s 
seboj, je bilo destruktivnih in poiskala sem pomoč, da te misli osmislim in jih zavestno 
začnem spreminjati. Refleksija poteka na ravni notranjega govora. V pogovorih s 
psihoterapevtom poskušam ujeti t. i. notranji tok zavesti, preden bi bila sposobna to 
prefiltrirati, kaj je smotrno ali celo spodobno reči in kaj ne. Tu lahko navedem primer iz 
moderne literature, prav to zapisovanje toka zavesti, notranjega govora – James Joyce, 
Samuel Beckett... Gre za čisto nekonsistenco, naj pojasnim: konsistenca namreč nastane šele s 
prehodom od notranjega k zunanjemu govoru, ko se moraš domisliti besede, stavka, torej ko 
zasebno postane javno.96 Dolar se opre na Kleista, da pojasni to s primerom, ki je povezan s 
psihoterapijo. Temeljno pravilo psihoanalize je brez izjeme povedati vse, kar ti pade na 
pamet – lahko bi prevedli v: »povej svoj notranji govor«.97 »Nadaljuj svoj »notranji 
monolog«, a pred drugim, pred nekom, ki je zgostitev Drugega, tujec, očiščen običajnega 
družbenega in intersubjektivnega okvira.«98 Dolar dobro pripomni, da on, psihoanalitik, ni 
tvoj sogovornik, kar sem mogoče kdaj zapisala v magistrskem delu. Torej, on ni tvoj 
sogovorec, ker tu ne gre za komunikacijo – kajti on ne poskuša prekiniti tvojega govora, a 
ravno to vzbudi tekmovalnost, boj za besedo. »Analiza združuje prehod notranjega v zunanji 
govor, srečanje z drugim in formo časovnosti, vse to pa skupaj vzeto predstavlja moment 







asociacija poraja afekt mišljenja, ki prav lahko privzame formo blebetanja, čvekanja, 
nekoherentnosti, molka, kupovanja časa, a ta afekt je gibalo analitičnega procesa. V tem 
prehodu od notranjega k zunanjemu govoru izrekamo nekaj drugega, kot smo nameravali, in 
od tega prehoda nazadnje zavisita tako nezavedno kot resnica.«99 
V Dolarjevi knjigi Bit in njen dvojnik med pisanjem o notranjem in zunanjem govoru, o jazu 
in podobno omeni izraz, po katerem je tudi naslov tega poglavja, coming out – to, kar pride na 
plan, na plan tistega, kar navadno pojmujemo jezik.100 
Čeprav so bili pogovori pri obiskih psihoterapevta vedno snemani, zaradi tega nikoli nisem 
imela drugačnega odziva ali zadrževanja. Kmalu po začetku sem pozabila ali nalašč ovrgla 
misel, da snemam, in se prepustila pogovoru. Torej noben del pogovora ni vnaprej določen, 
zrežiran ali cenzuriran. Sicer pa tu lahko spomnim na poglavje v magistrskem delu 
Avtentičnost in fikcija. 
 
7.1.5 Zakon o snemanju 
	
Ljudje ob več priložnostih snemamo druge ljudi. Večkrat bi rekla, da gre za videoposnetke, 
bodisi posnetke praznovanj, kot so poroke, rojstni dnevi itn., do danes vse bolj prisotnih t. i. 
»storyjev« na družbenih omrežjih – gre za kratke posnetke osebe in/ali njene neposredne 
okolice. Sama tega ne uporabljam, sem pa bila velikokrat udeleženka na posnetkih 
prijateljev – in velikokrat, brez da bi za to vedela ali v to privolila in dovolila objavo. Še en 
primer je snemanje ljudi na raznih prireditvah, po navadi koncertih. Pomislila sem tudi, na 
koliko fotografijah turistov bi se lahko našla, ko sem bila nezavedno v kadru. Ampak to so 
manjše kršitve, človek zaradi njih ne bo kazensko preganjan, ker se tega tudi ne bi dalo 
kontrolirati. Potem je tu še nešteto videoposnetkov ljudi, ki so končali na svetovnem spletu 
brez odobritve. Po navadi gre za okajene ljudi, ki jih je nekdo ujel med dejanjem, ki bi se 
ostalim zdela humorna. To naložijo na splet, od koder ni vrnitve, s tem pa bi lahko škodovali 
drugi osebi. Spet gre tu za dejanja brez posebnih kazenskih postopkov zoper amaterskega 
snemalca, od slikovnih snemanj k zvočnim posnetkom. Kakšna je tu zakonodaja? Pravila na 
spletni strani s slovensko zakonodajo so podobna pravilom za slikovno snemanje, a dobim 





snemanja. Za primer si izmislim, da hipotetično sedita dve osebi na kavi. Ena od oseb vzame 
svoj pametni telefon in začne z njim snemati okolico. Druga oseba bo že takoj vedela, da prva 
oseba snema, in če ji ne bo prijetno, bo rekla, naj preneha ali izbriše posnetek. Če pa ti dve 
osebi sedita na kavi in prva oseba zvočno snema pogovor, telefon postavi na mizo, ugasne 
zaslon, telefon je statičen na mizi, čez nekaj trenutkov oseba vzame telefon, prekine snemanje 
in pove drugi osebi, da je snemala njun pogovor – odziv bo drugačen kot pri prvem primeru; 
človek se bo počutil izdanega, celo ranljivega v tistem trenutku, ker ni vedel, da je bil sneman 
in kaj vse je govoril. In zakaj bi sploh snemal njun pogovor? Postane sumničav, kaj bo s tem 
posnetkom, četudi sta ves čas govorila le o vremenu. Bili smo »caught in the act«. Kar 
naenkrat se začneš spraševati in dvomiti v drugo osebo in njene motive, imaš občutek, da si 
nadzorovan, kot smo navsezadnje opazovani skorajda na vsakem koraku in se počutimo 
nelagodno, čeprav nismo nič storili. 
V mojem praktičnem delu, ki je pravzaprav predvsem le zvok, gre, če si sposodim eno od treh 
lacanovskih registrov, za imaginarno podobo. Na tej točki bi se najprej ustavila pri izrazu 
podoba, kajti najprej je verjetno prva misel, kje je v mojem delu, ki je zgolj zvočni zapis, 
podoba. Nikogar ne vidimo, ni obraza, nekega fizisa, ki bi ga pripel glasu. Oseba ostaja izven 
področja vidnega. Vendar pa k osrednjemu delu mojega praktičnega dela, torej zvočnemu 
posnetku, spadajo tudi vrata, objekt narejen iz štirih vrat. Celotno delo #Selfie je pravzaprav 
prostorska instalacija, kjer imajo vrata pomembno vlogo. So kot tančica, ki zakriva tisto, kar 
bi moralo ostati za njimi – pa ni. Torej tančica, skozi katero nekaj vendarle vidimo, kajti 
spodleti ji popoln nadzor nad našim voajerizmom (po Freudu sta sadizem in voajerizem 
povezana). Če sem prej govorila o imaginarni podobi, gre sedaj že za t. i. simbolno podobo. 
»Kakšen je enigmatičen status nečesa, kar je hkrati vidno na površini, a ga je še vedno treba 
razkriti, da bi ga lahko zapopadli? Tukaj imamo opravka s podobo, ki se upira redukciji na 








Med raziskovanjem umetniškega gibanja confessional art sem začela pri iskanju njenega 
izvora, začetnikov te umetnosti in tem, kaj ta vrsta umetnosti pomeni danes. Z mentorjem sva 
ji določila  slovenski naziv spovedna umetnost in z nekaterimi avtorskimi deli sem jo umestila 
tudi v slovenski prostor. Michel Foucault spoved označi kot včasih ritualiziran, celo prisiljen 
način dokopa do resnice in kakšno vlogo ima spoved danes in predvsem za koga je. Zanimala 
me je zveza med avtorjem in gledalcem. Skozi osnovne človeške sposobnosti, kot je 
zmožnost empatije, lahko pridemo do boljšega razumevanja sebe in drugih. Pomembna 
ugotovitev spovedi v magistrskem delu je morda ravno ta, da četudi je začetek dela v upanju 
na nek osebni zaključek, je pomen v disproporcionalni relaciji moči med tistim, ki priznava, 
in poslušalcem ter kaj od tega dobi gledalec kot individuum in kot del skupnosti in na tem 
mestu tudi raziskovanje vpliva umetnosti kot orodje za socialno vključenost in vpliv afekta na 
doživljanje dela. 
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 12 ZAHVALA 
 
Zahvaljujem se svojima mentorjema in profesorjema Alenu Ožboltu in Tomislavu Vignjeviću 
ter profesorju Sergeju Kapusu za vso ponujeno pomoč. Zahvaljujem se tudi ostalim 
zaposlenim, sploh na kiparskem oddelku. Velika zahvala gre tudi hišniku Igorju. 
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